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Galerie Louise Leiris 


47, RUE DE MONCEAU - PARIS VIIe - LAB 57-35 


FE LÉGER 


Dessins et Gouaches (1908 - 1955) 


DU 19 FÉVRIER AU 22 MARS 


Tous les jours ouvrables, sauf le lundi, de 10 h. à 12 h. et de 14 h. 30 à 18 h. 


GALERIE JACQUES MASSOL 


12, RUE LA BOÉTIE - PARIS Ville - ANJ. 93-65 


Henriette Gomès 


8, RUE DU CIRQUE, PARIS 


Balzac 42-49 


EN PERMANENCE 


CLERTÉ | | TABLEAUX 


PAR 


BALTHUS 


Peintures 


VERNISSAGE LE JEUDI 6 FÉVRIER 
EXPOSITION JUSQU'’AU 26 FÉVRIER 1958 


GALERIE 
DAVID er GARNIER 


6, AV. MATIGNON PARIS 8e BALZAC 61-65 


BERNARD BUFFET 


JEANNE D’ARC 


DU 7 FÉVRIER AU 15 MARS 1958 


« Platanes » 1950 


Pierre CHARBONNIER 


DIU 0 MAUTA INVITER PA TUE IR IEP RATER ES 1196 6 


Galerie J.C. de Chaudun 


36 RUE MAZARINE - PARIS VI* 


GALERIE JEANNE BUCHER 


9 ter, Boulevard Montparnasse - Paris 6e -  Ségur 64-32 


Dessins de 


NICOLAS DE STAËL 


BISSIÈRE + HADJU + VIEIRA DA SILVA 
BERTHOLLE®,e 4 REICHELS  eCHELIMSKY: 
MOSER + NALLARD + AGUAYO + LOUTTRE 
FIORINI + BIALA' + SZENES + PAGAVA 


KEMENY 


reliefs en cuivre 


STUDIO PAUL FACCHETTI 


17, RUE DE LILLE - PARIS 7° - LITTRÉ 71-69 


GALERIE ARNAUD 


34, RUE DU FOUR - PARIS 6° - LIT. 40 - 26 


 KRUYSEN 


Pierre FICHET 


23 janvier - 12 février 


James GUITET 


13 février - 5 mars 


En permanence peintures de 


La roulotte 


Galerie André Weil 


du 15 au 28 février 


Barré - H. A. Bertrand - Carrade - Coppel 
Feito - Fichet - Gauthier - Guitet - Kœnig 
Panafñieu - Flavio Tanaka 


Sculptures de Marta Pan 


26, avenue Matignon Paris 8 


DANIEL CORDIER GIMPEL FILS 


PRÉSENTE, 8 RUE DE DURAS (8e) 50 South Molton Street LONDON 


ANJ 20-39 


BA] DUBUFFET Agents for LYNN CHADWICK 


Winner of the Venice Biennale 


K. 0 = G ÔTZ ( Sculpture Prize 


MICHAUX BEN NICHOLSON 
REQUICHOT Winner 


f the Guggenheim Award 
EN PERMANENCE WOLS FN Mere dci Lee 


FRANCIS BOTT 


Peintures récentes Gouaches récentes 


galerie H. Le Gendre galerie bellechasse 
31, rue Guénégaud - PARIS 6° - Dan 20-76 266, boulevard Saint-Germain - PARIS 7° - Inv. 20-39 


Vernissage le 31 janvier à 17 heures Vernissage le 4 février à 17 heures 
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à USERS F 


GALERIE A.G. ? 
32, RUE DE L'UNIVERSITÉ PARIS 7° BAB. 02-21 ANDRE ET ROGER LYON 


du 28 janvier au 12 février SAM ANDEL NATURALISTES 
BAROUKH 
De ÉPSSITV A 


du 14 au 27 février ROBERT TATIN 


Peintures A ie 
À 


€ 
7? 
Galerie Simone Heller cogollo LA 


33, rue de Seine - Dan 89-62 


BREUILLAUD 


171, Bd Saint-Germain - PARIS Vle - Littré 99-17 
du 7 au 23 février 1958 
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GALERIE MICHEL WARREN 


10, Rue des Beaux-Arts - Paris 


BRAM VAN VELDE 
GERMAIN DEBRÉ 
ASSE LARDERA 
ALECHINSKY MESSAGIER 
DAGAN 
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Luis Mariano donne l'accord final aux trois dernières créations des « Coiffeurs inspirés » 


GALERIE MARCEL GUIOT 


4, RUE VOLNEY - PARIS - OPE 87-97 


DESNOYER 


AQUARELLES DE GRÈCE 


qui portent les noms de ses derniers succès « Chapiteau, Je rêve de Paris et Martine » 


MARIO et LÉO MARIO 


Haute Coiffure 3, faubourg Saint-Honoré 
130, rue du Faubourg St-Honoré (Madeleine Concorde) 
Ely 78-65 Anj. 14-12 


LÉONARDO JOSÉ ARTURO 


119, Bd du Montparnasse Gare de la Bastille 
Ode 75-56 Dor 96-69 


DU 7 AU 28 FÉVRIER 


OGC 


ques 
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Galerie 


CLAUDE BERNARD 


5 et 7 rue des Beaux-Arts - Paris 6° - Danton 97 - 07 


Sculpture 


H.G. ADAM 
R. ADAMS 
ANTHOONS 
ARP 
BAUDIN 
BEOTHY 

M. BILL 

A. BLOC 
BRANCUSI 
BRAQUE 
BROWN 
BUTLER 
CALDER 
CESAR 
CHADWICK 
CHAUVIN 
CHAVIGNIER 
CHILLIDA 
CONSAGRA 
COULENTIANOS 
COUSINS 
DELAHAYE 
D'HAESE 
DODEIGNE 
DUBUFFET 
M. DUCHAMP 
DUCHAMP-VILLON 
N. EFFRONT 
M. ERNST 
GABO 
GALIMARD 
GIACOMETTI 
GILIOLI 
GONSALEZ 
GUINO 
HABER 
HAJDU 
HARTUNG 


HIQUILY 
IPOUSTEGUY 
JACOBSEN 
JONAS 
KRICKE 
KRIZEK 
LAURENS 
LELIO 
LIPCHITZ 
LINCK 

LIPSI 

MARY 
ETIENNE MARTIN 
MASTROIANNI 
MIRKO 

MIRO 
MOORE 
MULLER 

M. PAN 
PAOLOZZI 
PENALBA 
PHILLIPS 
PICASSO 
PONCET 

D. SCHNABEL 
SCHOFFER 
SIGNORI 
SJOHOLM 
STAHLY 
SZABO 
TAKIS 
TAJIRI 
UHLMANN 
WALDBERG 
ZWOBADA 


Les plus beaux Luminaires 


DÉCORATION 


Cristal de roche 


BONZANO 


205, FG ST-HONORÉ 
CARNOT 22-85 PARIS (8°) 


BLAS CANOVAS 


10, rue Saint-Roch - Paris 1er 


a 


Février - Mars 


VERNISSAGE: 6 FÉVRIER 1958 


Ope 91-52 


DEUX VRAIS PEINTRES 
D'AUJOURD'HUI 


Installée depuis trois ans dans ce beau quartier 
de Paris où toutes les tendances esthétiques 
s'affrontent et, le plus souvent, se heurtent, la 
Galerie ROMANET a fait de l’éclectisme sa 
règle de conduite. Indifférente aux théories pas- 
sagères, elle s'efforce d'offrir à l’appréciation des 
amateurs des œuvres créées par des artistes de 
tempéraments très variés. Après avoir groupé 
les tableaux des Peintres de la Réalité Poétique, 
elle a fait triompher les recherches de cinq 
grands plasticiens de notre époque, trois peintres, 
un sculpteur, un tapissier, attachés à l’Enchante- 
ment du Réel. Récemment, sur la cimaise de 
cette galerie, un jeune: YANKEL, prix des 
Amateurs d’Art et Collectionneurs 1953, avec 
51 toiles et 15 gouaches, a remporté un succès 
sans précédent. Cela sans nul doute, parce que 
dans des œuvres à la fois très audacieuses et très 
construites, il a su réconcilier ces deux formes 
d'Art jugées trop longtemps inconciliables : 
l’'Abstrait et le Figuratif. 

Les visiteurs qui ont vu, en passant, son « Saint- 
Tropez la nuit », son « Sacré-Cœur », son « Mou- 
lin-Rouge » conçus dans une pâte si riche, ne 
les oublieront pas. Ceux qui les possèdent res- 
sentent chaque jour davantage la joie que ces 
tableaux si vivants répandent dans un intérieur, 
Un tel peintre, né dans cette Ruche de Vaugirard 
où travaillèrent MODIGLIANI, SOUTINE, 
CHAGALL et KIKOÏNE son père, édifie comme 
eux ses toiles dans la couleur. On dirait que ses 
cathédrales, ses tournesols, ses fleurs des champs 
vont éclater. Cette exubérance de palette ne 
prive pourtant pas YANKEL d’un sens certain 
de la mesure. Ses gouaches très nuancées com- 
muniquent leur sérénité à l'esprit du spectateur. 
Regardez ses paysages les plus fougueux. D’a- 
bord, ils vous surprennent ; et rapidement vous 
vous apercevez qu’en transposant les choses 
selon son cœur, YANKEL ne perd jamais ce 
souci d'ordonnance qui s’imposa jadis à son 
maître de prédilection Paul CEZANNE. 


LT EP 


SINICKI, L 


a Coupe de Fruits, toile de 16X 24 cm. 1957. 


YANKEL, La Théière blanche, toile de 22X 27 cm. 1956. 


Tout comme YANKEL, Georges SINICKI, le 
nouveau « poulain » de la galerie, travaille dans 
une matière somptueuse, Toutefois, tandis que 
le premier éprouve un impérieux besoin de cou- 
vrir d'importantes surfaces, le second s'exprime 
d’autant mieux qu’il emploie de petits formats. 
Ses compositions atteignent rarement des dimen- 
sions supérieures à 33 cm sur 24. Il peut même 
lui arriver de se laisser tenter par un châssis de 
14 sur 18 ! Comme celles de Pougny disparu l’an 
dernier en pleine gloire, les toiles de SINICKI, 
souvent minuscules, ont une valeur esthétique 
inversement proportionnelle à leur étendue. 

On dirait que ce magicien cherche à enfermer 
l'univers dans un dé à coudre dont la transpa- 
rence nous permettrait, en un seul regard, d’en 
apercevoir toute la beauté. 

C’est un «intimiste » qui distribue doucement la 
lumière sur les choses. Dans ses intérieurs, on 
voit souvent une femme se reposant près de plu- 
sieurs natures mortes. Chaque objet prend ici la 
place qui lui revient : une tasse, un compotier, 
une bouilloire, une chaise mettent dans l’œuvre 
autant de notes colorées qu'il convient sans nuire 
à l'éclat de ravissants bouquets. L'artiste hostile 
aux recherches purement décoratives n’épargne 
ni son temps, ni son matériau. Il passe plus 
d'heures à fignoler ces joyaux que d'autres à 
bâcler, à grands coups de brosse, d'immenses 
panneaux demeurés à l’état d’esquisses. 

Sa palette aux couleurs chaudes est celle d’un 
orientaliste rapprochant avec bonheur les touches 
de gammes parfois différentes. Ainsi son métier 
s’apparente-t-il à celui du musicien. BACH, 
MOZART, CHOPIN l'enchantent. SINICKI 
affirme modestement que s’il ne les écoutait pas 
quand il travaille, il ne ferait peut-être rien de 
bon. AR: 


GALERIE ROMANET 


CL AN PI US BELLE NGALERTE DE PARIS » 


18, AVENUE MATIGNON 


ÉLYSÉES 98-11 


L'installation des vitraux 


Le 18 décembre dernier, les vitraux 
conçus par Jacques Villon, et exécutés 
par les maîtres verriers Simon-Marq, 
de Reims, pour la chapelle du Saint- 
Sacrement de la cathédrale de Metz, 
étaient présentés à l’Inspecteur des 
Monuments historiques, aux membres 
du clergé et de la municipalité. Dehors, 
le ciel d’hiver était gris et opaque, an- 
nonciateur de brume ou de neige, mais 
dans la petite chapelle que de hautes 
palissades interdisent encore au publie, 
les verrières, récemment installées, dif- 
fusaient une intense lumière. Il était évi- 
dent que l’on se trouvait devant l’une 
des réussites de l’art sacré contemporain. 

Cet événement, qui n’a pas encore 
reçu la consécration des inaugurations 
officielles, est une étape importante de 
l’histoire d’une longue controverse, pas- 
sionnant ceux qui s'intéressent à l’art 
sacré, et qui se développe souvent dans 
la confusion : la controverse des vitraux. 

Ce n’est évidemment pas des vitraux 
conçus pour les églises modernes qu'il 
s’agit ici, mais de la restauration des 
vitraux endommagés ou détruits dans 
les églises anciennes. Peut-on les rempla- 
cer ? si oui, à qui faut-il confier ce soin ? 

Trois thèses s’affrontent en ce do- 
maine : la première est celle de la 
non-intervention absolue. Il est vain, 
dit-on, d’essayer de retrouver l’inspira- 
tion des siècles passés. Les églises médié- 
vales ne peuvent être ni restaurées, mi 
complétées. Il faut se contenter pour 


Jacques Villon: Fragment du vitrail sur 
le thème de L’Agneau Pascal, réalisé 
pour la chapelle du Saint Sacrement de 
la cathédrale de Metz. Page ci-contre, 
une esquisse préparatoire sur ce thème, 
qui est le motif central des verrières. 


l’accommoder les cathédrales 


PAR LUCE HOCTIN 


Reportage photographique de Fouli Elia : 


acques Villon à Metz attire à nouveau l’attention sur un problème qui fait l’objet d’âpres controverses 
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L’une des premières esquisses de Villon 
pour le vitrail de La Crucifixion, à la 
cathédrale de Metz. 


le remplacement des vitraux de discrè- 
tes grisailles, ou même de verres blancs, 
à la rigueur très légèrement teintés. 
C’est la thèse des puristes, des archéo- 
logues. 

La deuxième considère (comme le 
faisait le cardinal Verdier en prenant 
parti en 1938 dans la querelle des 
vitraux de Notre-Dame) qu’une église 
n’est (ni un tombeau, ni un musée», 
mais un lieu toujours vivant, et qu’il 
existe actuellement une certaine école 
de verriers qui, ayant retrouvé l'esprit 
et l'inspiration des artistes du Moyen 
Age, est capable de «refaire» les vi- 
traux disparus. 


Jacques Villon et sa femme à Puteaux 
dans l'atelier où vit l'artiste depuis 50 ans. 


12 


La position intermédiaire, est celle 
des représentants de l’Art Sacré, parti- 
sans d’une intervention prudente, con- 
fiée de préférence aux artistes. «Le 
risque est grand d’accepter n'importe 
quoi sous prétexte que l'Eglise est vi- 
vante, que toutes les époques, avant le 
XIXe siècle, ont édifié d’une façon 
vivante ses maisons, esquisses de l'Eglise 
spirituelle, vivantes comme les âmes 
qui composent cette cité de Dieu», 
écrivait en 1939 (Art Sacré — février) — 
en réponse au cardinal Verdier, le R.P. 
Régamey, collaborateur puis successeur 
du R.P. Couturier dans sa défense d’un 
art sacré vivant et de qualité. Aujour- 
d’hui encore, l’Art Sacré ne cesse de 
dénoncer violemment les aberrations 
des interventions désastreuses, particu- 
lièrement dans le domaine des vitraux: 
« À la médiocrité falote du XIXE® siècle, 
on substitue aujourd'hui une médio- 
crité agressive, l’imposture d’une fausse 
création » écrit le R.P. Régamey. Et il 
rend responsable de cette substitution 
le service des Monuments Historiques, 
et la faveur qu'il accorde aux maîtres- 
verriers modernes. 


Il est incontestable en effet qu'il 
existe en France une école de maîtres- 
verriers (qui se recommande de la tra- 
dition médiévale), dont le métier est 
indiscutable et du reste fort réputé au- 
delà des frontières. De la coupe et de la 
mise en plomb jusqu'au choix des 
verres correspondant à la maquette, la 
fabrication d’un vitrail est un long 
et patient travail qui requiert du talent 
et de la finesse. La composition de la 
maquette est une autre chose. Elle 
peut n'être pas faite par le verrier, le- 


# 


quel, aujourd’hui, n’est pas forcément 
un artiste. À côté de quelques réali- 
sations discrètes des maîtres-verriers 
Jacques Simon, Jacques Bony, etc. 
combien d’autres agressives et insup- 
portables sortent des ateliers Barillet, 
Mauméjean, Gaudin, Max Ingrand, 
Gabriel Loire, etc. 

De très nombreuses églises anciennes 
sont aujourd’hui pourvues de nouveaux 
vitraux, mais de vitraux qui font re- 
gretter que, à défaut d'œuvres valables, 
on ne s’en soit pas tenu aux grisailles. 

Ainsi Saint-Pierre de Montmartre qui 
doit tolérer la présence des compositions 
indiscrètes de Max Ingrand ; la cathé- 
drale de Metz, dont les fenêtres hautes, 
dans la grande nef, sont déjà pourvues 
en partie des verrières à personnages 
provenant de l'atelier Gaudin. (Cet 
atelier est en principe chargé de rem- 
placer tous les vitraux de la grande nef. 
Les maquettes en ont été présentées 
déjà aux Monuments Historiques. Il 
serait temps peut-être d'arrêter cette 
entreprise désastreuse...). 

On pourrait encore citer Notre-Dame 
du Pré au Mans, la basilique de Laval, 
la cathédrale de Tours et l’église de 
Tournus, pour lesquelles des crédits im- 
portants ont été accordés à Max In- 
grand, le verrier préféré des Monuments 
Historiques et l’auteur du fameux 
vitrail de l’Europe de la cathédrale de 
Strasbourg. Celui-ci a été inauguré en 
grande pompe en octobre 1956. Offert 
à la France par une souscription ou- 
verte dans seize pays d'Europe, il 


devait commémorer l'installation des 
premières institutions européennes dans 
la ville alsacienne. Un concours fut ou- 


per. À é 
- vert entre huit maîtres-verriers fran- 
# çais. Un jury désigné et composé spé- 
_cialement pour la circonstance après 
avis de la Commission supérieure des 
Monuments Historiques, a proposé au 
Ministre de l'Education Nationale le 
projet soumis par Max Ingrand. Le 
programme iconographique en avait été 
fixé par le clergé, le programme archi- 
tectural et esthétique dressé par l’Ins- 
pection générale des Monuments Histo- 
riques et l'architecte en chef de la 
cathédrale. 

Ce sont sans doute de telles entre- 
prises, menées par des ateliers que l’a- 
bondance des commandes industrialise 
et commercialise à l’excès qui provo- 
quent les plus vives protestations. 

«Grâce pour l’art du vitrail qu’on 
mène à l’avilissement», clamait Marcel 
Arland dans le Figaro Littéraire du 
12 janvier 1957. « Il n’est rien qui ne 
soit préférable à l’ignominie du vitrail 
pseudo-moderne », ajoutait-ill Peu de 
temps auparavant, René de Solier avait 
jeté le même cri d'alarme dans Monde 
Nouveau (octobre 1956). 

Mais l'opposition la plus violente et 
la plus constante vient pourtant de la 
revue Art Sacré. « Le vent ne tournera 
que quand il sera trop tard, quand les 
verrières dont on aura irrémédiable- 
ment défiguré les cathédrales comme 
Metz, auront soulevé l’indignation de 
quelques hommes dont la sensibilité 
lemportera sur le goût du jour et qui 
seront capables de se faire entendre. 
Hypothèse peu vraisemblable ! … Ne se 
trouvera-t-1l pas quelques hommes d’au- 
torité pour prendre conscience tout de 
suite des données réelles et pour orienter 
la nouvelle « politique », sans trop alerter 


NE, 


La cathédrale de Metz. C’est dans la deuxième chapelle à droute, celle du Saint Sacrement 
qu'ont été posés les vitraux de Villon. 


l'opinion simpliste ? » (Art Sacré, mars- 
avril 1955, P. Régamey). 

Ces hommes se trouveront-ils au sein 
même des Commissions des Monuments 
Historiques ? 

Habituellement, c’est à l'architecte 
des Monuments Historiques respon- 
sable de la cathédrale ou de l’église 
endommagée qu'il appartient de sou- 
mettre les projets de vitraux à la 
décision de la Commission. 

Cette Commission se compose d’ad- 
ministrateurs (formés par l'Ecole d’Ad- 
ministration), d'architectes et d’archéo- 
logues. Les architectes sont désignés 
par un concours spécial qui requiert 


Détail d'un croquis à la plume pour 
les verrières de Metz. 


peut-être plus d’érudition que de sensi- 
bilité esthétique ou de connaissance de 
la qualité réelle des choses. On ne peut 
s'étonner du fait que les problèmes de 
l’art moderne et la personnalité des 
plus grands artistes contemporains 
soient généralement assez peu familiers 
aux membres de cette Commission. 
Peut-être la confusion et l’équivoque 
viennent-elles en partie de là. En déci- 
dant, en dehors de l'architecte qui les 
a proposées, du choix des maquettes de 
vitraux, les Commissions des Monu- 
ments Historiques croient généralement 
sanctionner des œuvres d’art moderne. 

Equivoque aussi l'institution même 
des Commissions où les audaces de quel- 
ques-uns se heurtent souvent à l’oppo- 
sition des autres. « Dès qu’il y a com- 
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Partie haute des verrières de La Crucifixion, à Metz. 


mission », disait un jour le vieil et glo- 
rieux architecte américain Frank Lloyd 
Wright, il y a abaissement des quali- 
tés». Les décisions des Commissions 
des Monuments Historiques ont souvent 


confirmé cette opimion. Mais il leur est 
arrivé parfois de donner leur accord à 
un projet de qualité. 

Ainsi les projets des vitraux de 
Jacques Villon pour la cathédrale de 
Metz. 

Les anciens vitraux de cette église 
avaient pour la plupart disparu à la 
suite de la guerre. C’est à Robert 
Renard, architecte des Monuments His- 
toriques de la Moselle, qu’il appartenait 
de faire des propositions pour leur 
remplacement. Or, Robert Renard est 
sans doute l’un de ces quelques hommes 
qui (ont essayé de prendre conscience 
du problème», et qui ont tenté, non 


Un fragment de vitrail portant la signa- 
ture de Jacques Villon et la date à laquelle 
ont.été exécutées les verrières. 


sans lutte, «d'orienter la nouvelle poli- 
tique de l’art sacré». Comme le R. P. 
Couturier qui disait (aux grands hom- 
mes, les grandes choses », Robert Renard 
est persuadé de la nécessité de s’adresser 
à des artistes pour la restauration des 
églises et la réalisation des vitraux. 
Responsable de la cathédrale de Metz, 
il n’était cependant pas seul à prendre 
une décision. Ce n’est que peu à peu 
qu'il put emporter auprès de l’admi- 
nistration, celle qu’il proposait. 

Lorsque Robert Renard suggéra de 
confier à Braque les vitraux des fenêtres 
hautes de la grande nef, pensant que 
Braque ferait des choses belles, et en 
harmonie avec l’architecture de l’édi- 
fice, ce fut un petit scandale. 

« Un peintre ne connaît pas le vitrail », 
lui dit à cette occasion l’inspecteur 


lutter obstinément et longtemps. 


Carnegie, 


général. Braque du reste lui-même se 
récusa. «C’est l’œuvre de toute une 
vie», dit-il. Après cet échec il fallut 
Re- 
nard pensa à Léger qui vivait encore. 
Mais Fernand Léger déclara qu'il se 
sentait plus à l’aise dans une architec- 
ture romane que dans une architecture 
gothique, et ne donna pas son accord. 
Aurait-on d’ailleurs accepté sa colla- 
boration? Jacques Villon enfin pressenti 
accepta avec enthousiasme et sans 
conditions. Lauréat depuis peu du prix 
français, peintre, graveur, 
homme complet et par surcroît Com- 
mandeur de la Légion d'Honneur, il 
finit par être accepté — à condition 
que lui soient confiés seulement les 
vitraux d’une des chapelles latérales 
afin de ne pas nuire à l'harmonie de 
l’ensemble. Et l’on continua de remettre 
à M. Gaudin le soin de parfaire ladite 
harmonie. 

Ce furent les Simon-Marq, maîtres- 
verriers à Reims qui, se passionnant 
pour le travail d'exécution des maquet- 
tes de Villon, en firent d’abord un 
agrandissement photographique très 
précis qui fut soumis à la Commission. 

Alors commença une très étroite 
collaboration entre le peintre et les 
jeunes maîtres-verriers que Jacques Vil- 
lon appelle ses «traducteurs compré- 
hensifs». Les Simon sont verriers de 
père en fils depuis près de cinq siècles. 
Leur atelier de Reims est le plus ancien 
de France. Leur métier traditionnel est 
indiscutable ; leur palette l’une des plus 
riches qui soit. Elle comporte, dit-on, 
4000 tons. Jacques Simon a exécuté 
entre les deux guerres des vitraux pour 
la cathédrale de Reims et depuis 1945, 
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Deux détails de La ‘Cène, à gauche, la partie droite; 


les verrières de N.D. de Vitry-le-François. 
Ce sont son gendre Charles Marq et sa 
fille Brigitte Simon qui ont travaillé à 
la réalisation des vitraux de Jacques 
Villon. 

L'importance de la collaboration du 
maître verrier avec le peintre est consi- 
dérable. Il ne s’agit pas en effet d’une 
simple exécution, mais d’une véritable 
interprétation, d’une adaptation du 
projet de l'artiste à une matière qui lui 
le verre coloré. La large 
cette manière 


est inconnue : 
composition de Villon, 


C’est dans l'atelier de Jacques Simon 
à Reims — le plus ancien de France — 
qu'ont été réalisés les vitraux de Jacques 
Villon. Brigitte Simon, la fille du maître- 
verrier et son mart Charles Marq ont 
travaillé en étroite collaboration avec le 
peintre. On les voit ici dans leur atelier 
avec Jean Dedieu, le collaborateur de 
l'architecte Robert Renard auquel on 
doit d’avoir proposé à la Commussion des 
Monuments Historiques le nom de Villon. 
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à droite, la partie gauche. 


de distribuer la couleur en vastes plages 
exigeait pour être réalisée en vitrail, de 
retrouver un nombre considérable de 
tons et de transitions. Travail long, 
minutieux et délicat qui fut l’œuvre 
particulière de Charles Marq. La mise 
en plomb fut décidée avec l’accord de 
Villon qui suivait de très près l’exécu- 
tion du vitrail. (Il se rendit à Reims 
à peu près toutes les trois semaines 
aussi longtemps que dura ce travail). 
Lui-même dessina sur le vitrail l'agneau 
du motif central de l’Agneau Pascal, 
mais ce fut ensuite Brigitte Simon qui 
peignit au trait les autres figures, selon 
le projet de Villon. 


Jacques Villon a consacré près de 
quatre ans à la réalisation de ces cinq 
verrières : il s’est mis à l'étude de 
traités de l’art du vitrail comme celui 
de Viollet-le-Duce; il a revu Chartres, 
Notre-Dame, ete.…., y a longuement 
médité. Puis il a exécuté plusieurs 
projets sur le thème proposé : le Saint 
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Les fenêtres hautes de la grande nef de 
la cathédrale de Metz ont été pourvues 
de verrières dues à l'atelier Gaudin. Il 
est permis de regretter une telle initiative 
lorsqu'on regarde la maquette ci-dessus. 


Sacrement. Ses cinq verrières, de dix 
mètres de haut, représentent respective- 
ment le Rocher d’Horeb, l’Agneau Pas- 
cal, la Cène, les Noces de Cana, et la 
Crucifixion. Deux de ces verrières sont 
à trois lancettes, et trois à deux. Fin 
coloriste mais aussi dessinateur précis, 


Villon s’est d’abord proposé un dessin . 


qui fait le support anecdotique de 
chaque vitrail. Puis il. a répandu la 
couleur en larges étendues parfaitement 
harmonieuses. 

Cette réalisation de Villon n’est pas 
la première œuvre de peintre moderne 
dans une église ancienne. En dehors des 
vitraux de Braque pour la petite cha- 
pelle de Varengeville (voir L'Œïil n° 6), 
il y a ceux de Bazaine pour la chapelle 
romane du Château de la Chaux, res- 
taurée avec goût par Pierre Barbier (l’un 


Ci-contre, vitrail de Maurice Rocher pour 
l’église de Thaon, dans le Calvados. 1954. 
Plus loin, vitrail de Jacques Bony pour 
l’église de Jurques (Calvados). 1951. 
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au-dessus du baptistère, l’autre au- 
dessus du maître-autel), et les verrières 
de Manessier, à l’église des Bréseux.. 


D’autres réalisations sont en outre en 
projet : Chagall commence l’étude d’une 
maquette de vitraux destinés à deux 
des fenêtres du déambulatoire de la 
cathédrale de Metz. Bissière a terminé 
celles des fenêtres de la Tour du Cha- 
pitre. 

Mir a été pressenti pour l’exécution 
de tous les vitraux de la cathédrale de 
Condom dans le Gers. On attend son 
accord. Robert Renard a également 
proposé à Picasso les soixante-deux 
verrières de Notre-Dame de l'Espé- 
rance à Mézières. Picasso a accepté ce 
projet, mais les autorités ecclésiastiques 
(l'archevêque de Reims, le nonce apos- 
tolique) s’y opposent. La Commission 
des Monuments Historiques, pour qui 
de semblables propositions auraient fait 
l'effet d’une bombe il y a quelques an- 
nées, ne les repousse plus formellement 
aujourd’hui. 


Le Moal travaille dans l’église de 
Notre-Dame à Rennes. On peut citer 
encore des vitraux de Rezvani à Orge- 
ville, les projets de jeunes peintres 
comme Louttre, Bernard Dufour, Mau- 
rice Rocher, ete... : 


Le principe des vitraux exécutés par 


des peintres gagne donc apparemment 
du terrain. Il est pourtant certain que, 
là aussi, des erreurs peuvent être com- 
mises et qu'il reste toujours un risque. 
Mais c’est le risque de la création et 
de l’invention, imprévisible, préférable 
dans tous les cas à la certitude de la 
médiocrité, done de la laideur. Car ül 
ne peut guère y avoir de solutions 
intermédiaires en ce. domaine : ou bien 


les grisailles ou les discrets verres blancs 


d’une part, ou bien les solutions d’in- 
vention préconisées par ceux qui ont 


foi dans l'inspiration des artistes et | 


dans leur sensibilité. 


Les arguments d’ordre financier invo- 
qués parfois contre le choix d’un peintre 
pour la réalisation des vitraux sont-ils 
valables ? Et quels sont approxima- 
tivement les prix des vitraux ? 

Un barème mis au point pour les 
travaux des Monuments Historiques les 
établit ainsi : 


1. — Vitraux géométriques : losan- 
ges, rectangles, etc... : 12 000 à 15 000 
francs le mètre carré. 


2. — Vitraux mosaïqués : prix à dé- 
battre : de 30 000 à 40 000 francs le 


mètre carré. 


3. — Vitraux à personnages ou à 
scènes : prix à débattre, environ 70 000 
francs le mètre carré. 


En plus sont comptés l'emploi du 
verre antique, du verre teinté, la pose, 
les échafaudages, l'emballage et le 
transport, etc... 


Or, les Monuments Historiques ne 
disposent, au titre de dommage de 
guerre, que de 25 000 francs par mètre 
carré de vitrail. La différence entre le 
prix du vitrail choisi et les crédits 
disponibles doit être, par conséquent, 
comblée par des subventions des muni- 
cipalités intéressées ou du clergé. (Celui- 
ci a contribué pour une part de 5 mil- 
hons de francs aux vitraux de Jacques 
Villon). Le prix n'intervient cependant 
pas toujours dans les décisions de la 
Commission. Des maquettes et des pro- 
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Les vitraux en dalles de verre et ciment réalisés par Maurice Rocher dans l’église moderne d’Athis-Val, en 1954, sont un bon exemple 
de ce qu’on pourrait concevoir pour des églises gothiques. 


jets peuvent être acceptés bien que 
leurs prix dépassent les crédits dispo- 
nibles. 

De toutes façons, aucun budget n’est 
actuellement prévu pour un projet de 
Ipeintre. Robert Renard est à peu près 
le seul architecte des Monuments Histo- 
riques à avoir envisagé le problème : 
pour les vitraux de Villon, il a dû solli- 
citer, avec l’accord provisoire des Monu- 
ments Historiques, l’aide de la Caisse 
des Arts et Lettres. Cette aide lui a 
été accordée à titre également provi- 
sotre. La Caisse des Arts et Lettres a 
acheté les maquettes de Villon pour le 
Musée d'Art Moderne. Rien ne dit que 
cette tolérance et cette aide réciproques 
seront toujours accordées. 


Il serait faux pourtant de croire que 
les maquettes des peintres soient beau- 
coup plus chères que celles des maîtres- 
verriers. Les maquettes de Fernand 
Léger pour: l’église moderne d’Audin- 
court, par exemple, n’atteignaient pas 
un prix très élevé. Ce n’est d’ailleurs 
pas en raison du profit qu’ils en peuvent 
tirer que les artistes, pour la plupart, 


donnent ou ne donnent pas leur accord 
à la réalisation des vitraux. C’est plus 
exactement en fonction de leur œuvre 
personnelle. Certains d’entre eux, comme 
Bazaine ou Manessier, ont refusé des 
propositions comme la réalisation de 
la grande rosace de Coutances parce 
qu'ils «ne se sentaient pas capables 
de faire quelque chose qui soit en 
harmonie avec les vitraux anciens ». 
« Quand d’aussi grands artistes récusent 
certains programmes, c’est bien un 
signe que nous ne sommes pas armés 
pour les résoudre », dit le R. P. Capel- 
lades. 


En supposant même que l’on s’adresse 
toujours, pour la réalisation de vitraux, 
à des hommes capables de faire œuvre 
d'art, il subsisterait d’innombrables 
problèmes : acceptation de l'artiste, 
correspondance entre sa personnalité et 
l'esprit du monument à restaurer, juxta- 
position possible dans une même église 
ou une même cathédrale d'œuvres 
d'artistes très divers. Que se passerait-il 
dans une église dont les vitraux seraient 
dus à la fois à Braque, à Chagall, à 


Bissière et à Villon ? Ne risquerait-on 
pas une hurlante disparité ? 

L’extrème réserve des fanatiques de 
l'intégrité de l’art médiéval et la pru- 
dence des défenseurs les plus ardents 
mais les plus éclairés de l’art moderne 
se trouvent donc en ce domaine pleine- 
ment justiñées. Elles peuvent se résu- 
mer dans cette affirmation de lArt 
Sacré : «Il n’y a pas de position de 
principe. Il n’y a que des cas indivi- 
duels. » TPE 


Si vous voulez en savoir davantage 


Lorsque vous passerez par Metz, ne 
manquez pas de visiter la chapelle du 
Saint-Sacrement, dans la cathédrale. Sur- 
vez d'autre part les études et enquêtes 
publiées notamment par la revue Art 
Sacré ; et surtout, faites-vous une opinion 
en regardant les vitraux anciens et moder- 
nes des cathédrales et des églises que vous 


visiterez au cours de vos poyages. 
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Bureaucratie ornée 
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PAR M.-G. DE LA COSTE-MESSELIÈRE 


A Sienne, jadis, les registres communaux 


Giorgio di Giovanni (?) : La Barque de la République. Allégorie de la sécurité apportée 

à Sienne par les réformes de Nicolas de Granvelle. Panneau avec encadrement exécuté pour 

la Gabelle en 1542. 69X 60 cm. Détail. Toutes les tavolette reproduites dans cet article sont 
conservées aux Archives d'Etat de Sienne. 


Les dossiers vêtus de toiles grises qui 
s’entassent dans les ministères, les mornes 
registres des contributions directes ou indi- 
rectes, offriront certainement un grand 
intérêt dans l’avenir, pour l’histoire écono- 
mique de notre temps. Pour les fonction- 
naires diligents qui les noircissent jour 
après jour, ils ne sont qu'un instrument 
anonyme et sans charme. Et si quelque 
employé, comptable ou rédacteur nourrit 
des ambitions artistiques, 1l se fait peintre 
du dimanche ou quitte l’admimistration. 
Le «douanier» Rousseau n’ornait pas ses 
livres d'octroi, ni Gauguin ceux de l’agent 
de change qui l’employa douze ans. Qui 
oserait prétendre qu’une république amie 
des arts pourrait songer à agrémenter le 
Grand Livre de la Dette Publique par quel- 
que allégorie de la Prospérité, ou par l'image 
du contribuable dans l'exercice de ses fonc- 
tions ? Il s’est trouvé pourtant, au Moyen 
Age, des fonctionnaires imaginatifs qui ont 
eu cette idée, en Italie naturellement, et 
dans une cité où les formes les plus raflinées 
de l’art connurent un épanouissement privi- 
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légié, où les commandes officielles aux artis- 
tes furent plus importantes et prestigieuses 
que partout ailleurs: à Sienne, dès le 
XIII siècle, les magistrats chargés des 
comptes de la cité ont fait peindre les 
planchettes de bois qui recouvraient leurs 
registres et en maintenaient les feuilles 
de parchemin. Ils se sont adressés souvent, 
pour cette tâche apparemment modeste, 
aux artistes célèbres de leur temps et 
ont laissé ainsi des témoignages précieux 
de leur passage à ces importantes fonc- 
tions. Sur ces petits panneaux, désignés 
parfois sous le nom général de tavolette 
di Biccherna, ils ont fait peindre d’abord 
leur propre image. Plus tard, ce sont des 
compositions allégoriques ou narratives 
qui évoquèrent les événements marquants 
de la vie siennoise à l’époque de leurs 
mandats. Les registres des différents ser- 
vices financiers de la ville, réunis pour la 
plupart aux Archives d'Etat de Sienne, 
offrent un intérêt certain au point de vue 
économique, par les mentions des diffé- 
rentes recettes et dépenses qu'ils contien- 


étaient peints par les plus grands artistes de la cité 


nent. Ils constituent surtout, par leur décor, 
une chronique étonnamment pittoresque et 
variée, enfin une source précieuse pour 
l’histoire de la peinture siennoise depuis 
son origine. Chacun d’eux est daté. On 
connaît souvent le nom des peintres qui les 
ont exécutés, grâce aux comptes soigneu- 
sement tenus des paiements effectués pour 
ces travaux. Des personnalités artistiques 
mal définies sortent ainsi de l’ombre; 
d’autres, plus connues, révèlent parfois 
dans ces œuvres simples et spontanées, 
certains aspects inattendus de leur talent. 
D’Ambrogio Lorenzetti à Sano di Pietro 
et Francesco di Giorgio, de Taddeo di 
Bartolo à Domenico Beccafumi, les noms 
des plus grands artistes siennoiïs reviennent 
sans cesse dans une étude sur cet ensemble 
unique de peintures « bureaucratiques ». 
C’est sans doute le lieu où se réumissait 
la magistrature s’occupant des comptes de 
la République siennoise qui lui donna son 
nom de «Biccherna». Un document de 
1193 mentionne la «Bacherna senensium 
Consulum ». Au XIVE siècle seulement, le 
siège en fut transféré au Palais Public, 
qui venait d'être achevé. Les quatre 
inspecteurs (proveditori) et le camerlingue 
(camerarius) attachés à cette administra- 
tion — ils y étaient élus pour six mois 
par le Conseil Général de la République — 
avaient la charge de gérer le trésor public. 
Leurs attributions étaient des plus variées : 
ils percevaient impôts et taxes, amendes et 
droits d'octroi. Ils réglaient d’autre part 
tous les salaires dus par la commune aux 
gardiens des ponts, aux professeurs de 
l’Université, aux peintres et aux sculpteurs 
chargés de travaux pour la ville. Les 
registres nous indiquent l'indemnité reçue 
par un notaire qui avait dû recopier 
en partie le Livre des Statuts; déchiré 
par le singe du Podestà. Ils nous appren- 
nent que le poète Cecco Angiolen et 
le musicien Casella furent poursuivis à plu- 
sieurs reprises pour tapage nocturne «post 
tertium sonum campane comunis». Mais 
la Biccherna n’était pas seulement une 
administration financière. Elle devait pour- 
voir à la nomination de certains fonction- 
naires, à l’exécution des travaux d’utilité 
publique, comme l'entretien des rues, et 
aux approvisionnements de matériaux pour 
la cathédrale : elle fournit par exemple le 
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verre nécessaire à la fabrication du grand 


Sano di Pietro : Deux cavaliers. «Liber Andaturum», vers 1470 (?). 37X25 cm. 


Hirens 


Taddeo di Bartolo : 


vitrail réalisé en 1288 d’après les cartons 
de Duccio. Enfin, durant les mois d'hiver, 
les magistrats inspectaient les magasins 
d'armement, en prévision de la belle saison, 
car on ne guerroyait alors qu’en été. 

La Gabelle fut instituée à la fin du 
XIIIe siècle. Elle se composait d’un camer- 
lingue et de trois assesseurs (assecutori), 
élus également pour six mois. Ils étaient 
chargés de procéder aux adjudications des 
fermes pour le recouvrement des taxes, 
péages aux ponts et aux portes, droits 
sur les bains, les Jeux de hasard, ete... 
Le système des impôts était si complexe 
que leur perception n’aurait pas été possi- 
ble sans ce procédé. Elle fonctionna jus- 
qu’en 1808. La Biccherna, elle, avait été 
supprimée par le Grand Duc de Toscane 

la fin du XVIIIe siècle. 

Le camerlingue fut d’abord un simple 
citoyen. Mais à partir de 1250 environ, 
pour la Biccherna, et plus tard pour la 
Gabelle, on choisit de préférence un moine, 
généralement parmi ceux de San Galgano, 
la florissante abbaye cistercienne voisine 
de Sienne, qui joua souvent le rôle d’arbitre 
dans les affaires de la ville et assuma long- 
temps la construction de la cathédrale. 
Saint Bernardin, dans une prédication pro- 
noncée en 1427 sur le Campo, devait 
s’élever contre la coutume de confier aux 
moines cette charge de trésorier, où ils 


20 


risquaient, disait-il, d'oublier les préoccu- 
pations purement spirituelles qui auraient 
dû être les leurs. 

D’abord sans ornement, les tavolette di 
Biccherna, vers le milieu du XIIIe siècle, 
comportèrent, dans leur partie supérieure, 
les armes des inspecteurs et une inscrip- 
tion — d’un grand intérêt pour l'étude de 
la calligraphie — donnant avec la date du 
registre les noms des magistrats en fonc- 
tion. C’est ensuite la silhouette des camer- 
lingues qui apparaît sur leurs registres. La 
plus ancienne peinture de ce type qui soit 
parvenue jusqu'à nous — elle date de 
1258 — représente un moine de San Gal- 
gano, Frate Ugo, assis devant son pupitre 
et penché sur son livre de comptes. Elle 
a été payée cinq sols à Gighio di Pietro, 
peintre cité par divers documents entre 
1249 et 1261, dont on ne connaît aucune 
autre œuvre certaine. 

Tandis que les inspecteurs se conten- 
taient encore d’emblèmes et d'inscriptions, 
les camerlingues imitèrent le frère Ugo, et 
l’image du moine à son comptoir devint la 
formule la plus courante pendant près 
de cent ans (voir page 23). A la fin du 


Ambrogio Lorenzetti : Saint Michel terras- 
sant le dragon. Panneau central d'un 
polyptique exécuté vers 1330 pour la Badia 
de Rofeno. Musée d'Asciano. 94X 110 cm. 


Camerlingue et Greflier. Registre de la Biccherna. 1388. 44X33 cm. Détail. 


XIII siècle, après l’institution de la Gabelle, 
dont les fonctionnaires s’empressèrent de 
suivre l'exemple de leurs collègues, les 
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deux magistratures rivalisèrent de soins 
pour le décor de leurs livres de comptes. 
Les prix montent: de cinq ou dix sols, 
ils passent à uné et deux lires, pour attein- 
dré bientôt un florin d’or. En même temps, 
les thèmes choisis se font plus ambitieux, 
plus variés. Le camerlingue, les armoiries 
et l'inscription couvrent le panneau tout 
entier. Il faut noter que les textes ne sont 

lus écrits en latin mais en vulgaire à par- 
tir de 1314. En 1320, Don Stefano est 
représenté à genoux devant saint Galgano. 
En 1334, sur un livre de la Gabelle, un 
artiste dont on ignore le nom a peint la 
Nativité, et le moine est relégué dans un 
angle de la composition. Le livre de la 
Biccherna, pour le premier semestre de 
l’année 1340, comporte une autre innova- 
tion: le contribuable est debout devant 
le comptoir du camerlingue. Pour la der- 
nière fois, c'est un religieux qui est repré- 
senté dans cette fonction. La qualité de 
cette peinture, l’analogie de style avec 
certaines figures du «Bon Gouvernement » 
au Palais Public, ont permis au professeur 
Carl de proposer l'attribution de ce pan- 
neau à Ambrogio Lorenzetti. Le grand 
peintre siennois est aussi l’auteur d’une 
belle composition exécutée en 1344 sur un 
registre de la Gabelle, «le Bon Gouverne- 
ment ». La figure allécorique, vêtue de noir 
et de blanc, couleurs de Sienne, est proche 
de celle qu’il peignit en 1338 dans la fresque 
du Palais Public. 

Si les thèmes religieux se multiplient 
— la Circoncision, l’Annonciation, Ja 
Sainte Trinité — la représentation la plus 
fréquente reste pourtant celle du camerlin- 
gue, un laïc désormais, à côté de son 
greffier. Sur le comptoir, sont posés les 
pupitres, les encriers, les registres, les pièces 
d’or et d’argent, et les coffres-forts s’en- 
trouvrent à portée de la main. Au premier 
plan, un banc attend les «clients », créan- 
ciers où payeurs. 

La première composition de ce type 
(1353) est l’œuvre de Bartolomeo Bulgarini. 
Elle fournit un jalon intéressant dans la 
carrière encore peu connue de cet artiste. 
Plusieurs peintures analogues sont attri- 


Un maçon au travail. Livre de l'Inspection des Forteresses. 1440. 35X24 cm. Détail. 


buées à Taddeo di Bartolo, l’une de 1388 
(page ci-contre), l’autre de 1391, époque 
à laquelle il peignit ses premières œuvres. 


Au XVE siècle, les sujets des tavolette 
sont souvent l’écho des événements con- 
temporains, couronnement de Sigismond 
de Luxembourg (1433), serment de fidélité 
des Siennois au nouvel empereur, Allécorie 
de la peste (1437). Celle-ci, conservée au 
Musée de Berlin, est probablement l’œuvre 
de Giovanm di Paolo. On reconnaît la 
manière de ce peintre dans plusieurs pan- 
neaux exécutés pour la Gabelle et la 
Biccherna entre 1435 et 1446. Celui qui 
représente Saint Jérôme soignant le lon 
est l’une de ses œuvres les plus charmantes 
et l’une des plus belles parmi les {avo- 
lette que l’on peut admirer aux Archives 
de Sienne (voir page 22). 

L'étrange Saint Michel terrassant le dra- 
gon, représenté sur un registre de la Ga- 
belle en 1444 (voir ci-contre), pose un difli- 
cile problème d’attribution : on a avancé 
les noms de Giovanni di Paolo, de Sano 
di Pietro, du maître de l’Observance. 
L'attitude de l’archange s'explique mieux 
si on rapproche cette figure du Saint Michel 
peint vers 1330 par Ambrogio Lorenzetti, 
pour la Badia de Rofeno (voir page 20). 
À un siècle de distance, on retrouve non 
seulement la même conception mouvemen- 
tée, le même goût du caprice graphique, . 


Maître de l’Observance (?) : Saint Michel 


terrassant le dragon. Registre de la Gabelle, 
1444. 42 X 28 centimètres. Détail. 
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Giovanni di Paolo : 


mais aussi des réminiscences précises dans 
la composition et les détails : le geste du 
saint brandissant l'épée qu'il vient de 
tirer du fourreau, l’envol du manteau 
dominant les enroulements du corps mons- 
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Saint Jérôme et le lion. 


trueux. Il y a là un exemple caractéristique 
de la fidélité siennoise aux types icono- 
graphiques traditionnels, particulièrement 
sensible dans la peinture religieuse. 

La coutume de décorer les livres de 
comptes gagna au XVE siècle d’autres 
administrations siennoiïses, comme le Con- 
sistoire, l’œuvre de la Cathédrale, Phôpital 
Santa Maria della Seala. L’élégante compo- 
sition où Sano di Pietro a représenté deux 
cavaliers quittant la ville ornait probable- 
ment le Liber Andaturum, c’est-à-dire le 
registre des dépenses relatives à diverses 
inspections, notamment celles des forte- 
resses (voir page 19). Bien que d’une 
qualité inférieure et d’attribution douteuse, 
le livre des dépenses pour les ponts, 
murailles et fontaines de Sienne durant 
l’année 1440 est un intéressant document 
qui nous montre un maçon au travail 
sur un rempart (voir page 21). 


À gauche, Guidoccio Cozzarelli : La Vierge 
guide la barque de la République. Panneau 
avec encadrement, exécuté pour la Gabelle 
en 1487. 54X36 cm. Détail. A droite, 
Entrée des Siennois à Colle Val d’Elsa. 
Panneau avec encadrement, exécuté pour 


la Gabelle en 1479. 60 X 48 centimètres. 


Registre de la Biccherna. 


1436. 44X 32 cm. Détail. 

L’élévation au pontificat, en 1458, du 
savant humaniste siennois Aeneas Silvius 
Piccolomini, qui prit le nom de Pie II, 
est évoquée dans une peinture de 1460, 
exécutée pour la Biccherna, par Giovanni 
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di Paolo, ou d lun desses élèves selon certains 
auteurs, par Lorenzo di Pietro, le Vecchiet- 
ta, d’après Berenson et Weller. Le décor de 
ce panneau est conçu exactement comme 
celui des tavolette utilisées jusque-là 
pour les registres, avec une scène peinte 
surmontant les armes et l'inscription. Il 
n’a pourtant jamais recouvert un livre de 
comptes, mais comporte un encadrement 
mouluré : c’est le premier exemple des 
peintures commémoratives, destinées à être 
suspendues aux murs, qui prolongèrent la 
tradition des tavolette lorsque le cuir rem- 
plaça le bois dans la reliure des livres. 
Par la suite, elles seront toujours entourées 
ainsi d’une corniche ; leur format n'étant 
plus limité par celui des registres, elles 
deviendront de plus en plus grandes et au 
X VII siècle seront même peintes sur toile. 


L'auteur du panneau de 1460 a placé 
sous la scène du Couronnement, une vue 
de Sienne enclose dans ses murailles héris- 
sées de tours. On retrouve plusieurs jolis 
exemples de ce motif au cours des années 
suivantes : en 1467, Francesco di Giorgio 
a peint la Vierge et les anges protégeant la 
ville qui venait d’être secouée de violents 
tremblements de terre (voir ci-dessous). 
Les remparts, les campaniles, la cathédrale 
aux marbres blancs et noirs se détachent 
sur un beau panorama des collines toscanes. 
Au premier plan, on distingue les tentes 
et les baraques dans lesquelles s’étaient 
réfugiés les habitants effrayés. Neroccio 
di Bartolomeo, en 1480, adopte une com- 
position toute différente, assez inattendue, 
mais pleine de charme elle aussi, pour 
représenter la Vierge confiant Sienne à son 
fils (voir L’Œïl n° 36). D’autres panneaux 
montrent certains monuments de la ville, 
et aussi des panoramas de cités toscanes 
à l’occasion des victoires de la république 
(voir page 22). 

Les convulsions politiques qui soule- 
vaient périodiquement Sienne sont évo- 
quées elles aussi. On attribue à Cozzarelli 
une charmante composition allégorique de 
1487 célébrant la paix rétablie par le 
retour au pouvoir du gouvernement des 
« Noveschi » : la Vierge guide sur les eaux 
calmes la barque de la République (voir 
page 22). Le symbole sera repris un demi- 
siècle plus tard pour célébrer l4 réforme 
de Nicolas de Granvelle, envoyé par Charles- 
Quint pour mettre un terme aux rivalités 
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Guido di Graziano (?) : Don Guido, moine de San Galgano, camerlingue. Registre de 


la Biccherna. 


persistantes entre les partisans des « No- 
veschi» et ceux des «Populari» (voir 
page 18). La grande voile déployée sur 
l’'embarcation est ici une allusion claire 
au nom du légat (italianisé en « Granvela »). 
A droite, un bateau sans voilure s’est 
brisé contre les récifs. 

A partir du XVI siècle, la légende de 
sainte Catherine, la dévotion nouvelle à la 
Madone miraculeuse de Provenzano, le 
passage de Sienne au pouvoir des grands 
Ducs de Toscane, fournissent des sujets 
nouveaux aux peintres de la Biccherna. 
Domenico Beccafumi, Archangelo et Ven- 


Francesco di Giorgio Martini : La Vierge 
protège Sienne pendant les tremblements 
de terre. Panneau avec encadrement, exécuté 
pour la Biccherna en 1467. 53X41 cm. 


1280. 36X 22 cm. 


tura Salimbeni, Francesco Vanni représen- 
tent des processions nocturnes, des batail- 
les navales, des tournois sur le Campo 
ou des scènes mystiques de plus en plus 
élaborées mais conçues plutôt comme des 
tableaux de dévotions. Ces peintures, 
souvent d’une haute qualité, ne sont plus 
toutefois qu’une survivance assez artificielle 
de l’une des traditions siennoises les plus 
originales et les plus attachantes. 


Si vous voulez en savoir davantage 


Consultez le petit catalogue de E. Carl 
pour la Mostra delle Tavolette di Biccherna 
(Florence, 1950). Vous y trouverez, après 
une intéressante introduction, des notices 
qui comportent une mise au point critique 
et une bibliographie complète. 
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1 


Antiquités chrétiennes 


Conservateur au Musée du Louvre 


PAR ÉTIENNE COCHE DE LA FERTÉ 


L’inauguration prochaine de nouvelles salles, au Louvre, permettra de mieux suivre 
8 


l’influence du Nouveau Testament sur l’évolution de l’art 


Fragment de couvercle de sarcophage : Jonas rejeté par la baleine, Jonas reposant sous la coloquinthe, masque antique. Art paléo- 
chrétien imprégné de tradition classique. Marbre.. Rome, fin du IIIe siècle. Musée du Louvre. 


Un bouleversement spirituel de l’or- 
dre de celui qui substitua le Christ au 
Panthéon païen aurait dû, semble-t-il, 
provoquer un choc équivalent dans le 
domaine de l’art. Pourtant il n’en fut 
rien. Alors que tout dieu nouveau 
introduit à Rome (et le cas se présentait 
souvent) avait aussitôt son apparence 
spécifique, ses attributs, Jésus, trop 
différent sans doute, ne put pendant 
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longtemps être imaginé sous un aspect 
qui lui fût propre. L’art chrétien chercha 
d’abord — et pas seulement pour des 
raisons de prudence — à imiter l’art 
païen. En dépit de cet effort de mimé- 
tisme, le christianisme portait en lui des 
possibilités infinies de renouvellement 
artistique. Ses débuts modestes ne ren- 
daient pas possible un essor de l’expres- 
sion plastique. Les chrétiens les plus 


éminents ne lui étaient peut-être pas 
favorables ; une religion dont la doctrine 
comportait un principe tel que: «Tu 
ne te feras point d'images taillées... », 
le spectacle des idoles, devenues une 
épreuve fatale à tant de martyrs, tout 
cela ne portait pas les chrétiens, persé- 
cutés ou non, vers les images. La logique 
des choses commandait que leur religion 
fût aniconique. Elle faillit bien l'être. 


La question a continué d’ailleurs pério- 
diquement à se poser à la conscience 
chrétienne ; faut-il détruire les images ? 
Chaque fois, il y a eu des fanatiques 
pour répondre oui. 

Si puissant que soit le sentiment reli- 
cieux, il ne peut faire abstraction de 
toute donnée psychologique. La nature 
reprend toujours par un biais quelque 
influence sur l'esprit du néophyte. Or, 
les chrétiens, même les moins cultivés 
— et ce sont surtout ceux-là qui 
comptent, au début —, vivaient dans 
l'ambiance de la gréco- 
latine ou gréco-orientale. Une fois cal- 
mée la réaction iconoclaste que chaque 
nouveau converti devait ressentir, la 
séduction toute méditerranéenne de 
l'apparence belle s’imposait à eux par 
mille voies détournées et bientôt l’ata- 
visme impérieux du culte des idoles 
les persuadait, en dépit de leur austérité 
nouvelle, qu’un dieu qu’on ne voit pas 
est diflicilement adorable. Ce paradoxe 
devait, heureusement pour nous, finir 
par s'imposer. 


civilisation 


Quels ont été les débuts de ce nouvel 
art figuré? C’est, hélas! une question 
à laquelle on ne peut plus répondre. 
Si l’on croyait encore, il y a quelques 
décades, posséder des fresques de cata- 
combes — voire des objets de culte — 
datant des I®7 ou II siècles, les histo- 
riens de l’art ont renoncé aujourd’hui 
à attribuer soit aux catacombes romai- 
nes, soit aux trouvailles chrétiennes des 
fouilles syriennes, une date antérieure 
au IIIe siècle. Les débuts demeurent 
irrémédiablement dans l'ombre. Les 
graffiti les plus anciens ne nous rensei- 
gnent pas et n’atteignent pas, d’ailleurs, 
dans le temps, cette zone obscure ; ce 
que l’on peut conjecturer, c’est le travail 
des scribes recopiant les manuscrits des 


évangiles et les illustrant. Le style 


devait être celui du milieu où travaillait 
l'artisan, mais l’iconographie était sin- 


Sceau (peut-être à hosties) en forme de paon, symbole d’'immortalité au nom du propriétaire, 
Jacobos (Jacques). La stylisation très marquée est d'inspiration orientale. Bronze. Egypte, 
IV-VIe siècles. Musée du Louvre. 


gulièrement nouvelle. Peut-être Alexan- 
drie et ses habitants gréco-juifs ont-ils, 
égard, capital. 
On a cru, dans l'illustration de manus- 
crits bien postérieurs, du VIE au IXE siè- 
cle, pouvoir trouver le reflet de ces 
anciens ouvrages, intégralement dispa- 
rus. Cela demeure en tout cas du do- 
maine de l'hypothèse scientifique. Ce 
que l’on sait, ce que l’on voit, c’est 
que les plus anciennes fresques des 
catacombes, au milieu du IIIe siècle, 
sont peintes comme des villas de Pom- 
péi. Dans ces souterrains où toute forme 
d'expression était licite, le christianisme 


à cet joué un rôle 


emprunte leurs symboles aux païens et 
choisit d’abord l'ambiguïté, parce que, 
hors des catacombes, où se situait l’es- 


A gauche, Verre gravé avec un chrisme et 
différentes scènes de l'Ancien Testament : 
la Chaste Suzanne, Adam et Eve, Daniel 
et le Dragon de Babylone, Daniel dans la 
fosse aux lions. Style paléochrétien de carac- 
tère fruste et populaire. Homblières (Aisne). 
Vers 400. Musée du Louvre. A droite, 
Carreau de céramique de revêtement orné 
d'un paon. Style byzantin fortement orten- 
talisé. Provenance: environs de Constan- 
tinople, X-XIe siècles. Musée du Louvre. 


sentiel de la vie chrétienne (ce qu’on 
oublie souvent) l’ambiguïté était indis- 
pensable. Bientôt, vers la fin du IFIE siè- 
cle, apparaissent quelques signes presque 
clairs : l’'Orante, le Bon Pasteur, que 
suivront aussitôt des épisodes bibliques 
de l'Ancien Testament, sans que pour 
autant Orphée ou le Poisson cessent, 
à l’occasion, de tenir lieu du Christ. 
Mais ceci se passe dans les catacombes 
et plus particulièrement dans celles de 
Rome, les seules qui aient livré une 
décoration abondante. Sans doute, ces 
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et le laurier. Bas- 


après la christianisation de l'Egypte de 
nombreux motifs de tradition alexandrine. 
Egypte, V-VIe siècles. Musée du Louvre. 


monuments apparaissent-ils 
comme si importants que parce que 
nous ne connaissons qu'eux. L’art des 
catacombes ne recèle pourtant pas l’his- 
toire de la vraie naissance de lart 
chrétien; il n’est qu’un prolongement, 
condamné d'avance, de l’art antique, 
auquel se raccordent quelques éléments 
d’un art nouveau, venu des basiliques et 
de POrient et qui ne pénètre dans. les 
hypogées qu’à partir du [VE siècle. 
Sans vouloir à chaque occasion rouvrir 
le débat Orient oder Rom, le bon sens 
nous oblige, en tout cas, à prendre en 
considération autre chose que les ves- 
tiges romains, comme source du mou- 
vement général qui vit naître le nouveau 
courant artistique. La réponse est sans 
doute contenue dans l’art non chrétien, 
à la fois Rome et l'Orient, tout l'Orient, 
tout l'Empire romain : Antioche, Jéru- 
Salem, Alexandrie, Carthage à quoi 
il faut ajouter le sel de linspiration 
chrétienne, que certains savants ont 
considéré comme le facteur déterminant. 
Seulement, il ne nous reste, pour éclairer 
notre jugement, que les catacombes 
romaines, pour le IIIe siècle du moins, 
et ce site à la fois secondaire et privilégié, 
Doura Europos, sur l’Euphrate, qui 
a livré des fresques aussi anciennes que 
les premières catacombes. Il reste aussi 
l'espoir de trouvailles futures. 
1 L’art antique tout entier subissait 
une profonde transformation depuis le 
IIIe siècle. Il était dans sa nature d’évo- 


ne nous 


luer et sans doute l’aurait-il fait sans 


avoir subi l'incidence du phénomène 
chrétien. Mais celui-ci prenant de plus 
en plus d'envergure, il n’est pas possible 
de ne pas attribuer à son influence 
une partie au moins de la transformation 


subie par les arts. L’orientalisation de 


avenir eschatologique plus précis ? Il 
est toujours loisible de taxer de super- 
ficielles des interrogations semblables ; 
il n’est pas possible de les réfuter 
complètement, mi de les ignorer. La 
victoire de lOrient style, 
comme celle du christianisme dans la 


dans le 


Poisson et croix. Le poisson, symbole ésotérique du Christ, est ici ouvertement associé 
à la croix. Art copte. Egypte, IV-Ve siècles. Musée du Louvre. 


l’art occidental, qui se produit alors, 
n'est-elle pas symétrique à l’orientalisa- 
tion de l'esprit gréco-latin par la religion 
nouvelle ? L’agrandissement des yeux, 
l’intensification du regard, qui se mani- 
festent depuis les portraits peints d’E- 
gypte, n'est-elle pas une indication de 
l'ouverture de l’espoir humain vers un 


croyance, se sont si exactement super- 
posées qu'il n’est plus possible d’en 
dissocier les effets convergents, comme 
il ne serait pas raisonnable de mécon- 
naître tout lien de causalité entre les 
deux séries de phénomènes. La nudité 
quittera les statues du IV siècle, parce 
que les grâces athlétiques répugnent au 
chrétien, comme elles sont choquantes 
pour la mentalité orientale. Mais l’orien- 
tal romanisé retrouvera périodiquement, 
sur son itinéraire spirituel, la nostalgie 
du passé. C’est avec des statues grec- 
ques et romaines que Constantin, l’em- 
pereur du triomphe chrétien, ‘ornera 
l'hippodrome de Constantinople. Com- 
bien de mosaïstes, de ciseleurs d'ivoire 


A l'extrême gauche, Crucifixion sur pla- 
quette. Le Christ est vêtu, à la mode orien- 
tale, de la tunique longue ou colobium. 
Le supplice du Christ n’est, dans sa forme 
réaliste, pas représenté avant le VIe siècle. 
Bronze. Syrie, VII-VIIIe siècles. Musée 
du Louvre. Ci-contre, Pièce de harnache- 
ment (?) avec la Vierge et l'Enfant. Art franc 
avec influence de l’art des steppes visible 
surtout dans le cheval. Bronze. VII-VITI. 
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Panneau d’un diptyque représentant des 
poètes et des Muses. Ce sujet philosophique 
appartenait à la symbolique funéraire païen- 
ne ; il constitue une surpivance antique dans 
le mulieu chrétien. Ivoire. Gaule ? Ve siècle. 


Ci-contre, Portrait d’impératrice, Ariane 


ou peut-être Amalasunthe, fille de Théodorte, 
roi des Ostrogoths, qui régna à Ravenne 
après la mort de son père. La tradition 
romaine du portrait s'allie dans cette œuvre 
à un sens esthétique nouveau qui tend 
à simplifier les volumes. Marbre. Italie du 
Nord, vers 600 ou peu après. Musée du 
Louvre. À l'extrême droite, Portrait d’hom- 
me. L’éphèbe gréco-romain, légèrement idéa- 
lisé, est modifié par la civilisation orientale ; 
c’est Palmyre sans doute qui marque son in- 
: fluence sur cette belle tête anonyme. Marbre. 
Syrie, IVe siècle environ. Musée du Louvre. 
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ou de tisseurs de soie, garderont vague- 
ment, à son exeniple, le désir de recréer, 
dans la mesure de leurs moyens, la 
gloire d'Athènes ou les splendeurs du 
siècle d’Auguste, voire, au cours du 
Moyen Age, la légende homérique ? 


Quel qu’ait été son contenu histori- 
que, l’édit de Milan de 313, ou ce qui 
en tint lieu, libéra l’art chrétien des 
servitudes de la clandestinité. Constan- 
tin, en admettant la religion nouvelle, 
ne l’autorisait pas seulement à quitter 
le sous-sol, il lui offrait de s'exprimer 
en toute liberté et de se choisir un 
langage pictural à sa convenance. Il 
faudra des siècles pour exploiter cette 
possibilité. Mais la personnalité de 
l'Empereur, comme l'étendue de son 
pouvoir, suscitèrent simultanément dans 
tout l'Empire méditerranéen devenu la 
chrétienté, un effort de construction et 
de création artistique qui, pour avoir 
presque totalement disparu aujourd’hui, 
n’en créa pas moins des formes archi- 
tecturales, un art figuré commun à la 
fois à l'Occident et à l'Orient. Peut-être 
les prestigieux édifices de Terre-Sainte 
furent-ils le lieu privilégié où s’élabora 
l'imagerie nouvelle. Mais chaque sépul- 
ture de martyr était un lieu privilégié 
aux yeux des premiers chrétiens et 
nombreuses furent les créations parti- 
culières. Si l’on ne craignait plus de 
peindre dans toute sa majesté la face 
du Seigneur (en attendant que vienne 
l’audace de le recrucifier dans l’art), 
ces Saints Martyrs, à qui l’on devait 
d'innombrables miracles, méritaient 
bien de figurer aussi à la place des 
dieux. La colonne de 


anciens saint 


Syméon, le cheval de saint Georges, 
le chameau de saint Ménas, remplacè- 


rent bientôt le laurier d’Apollon ou le 
char d’Athéna. Les archives du cehris- 


tianisme devenant, avec les siècles, volu- 


mineuses, la Geste des Saints finira par 
prendre une importance considérable. 
Mais, dans les premiers temps, elle 
figure surtout sur les objets familiers 
qui, à l’occasion d’un pèlerinage, ont 
été mis en contact avec de saintes 
reliques et sur quelques panneaux des 
sanctuaires qui leur sont consacrés ; 
de toute façon, les saints n'apparaissent 
dans l’art qu'après les personnages 
bibliques. (L’Ancien Testament jouit, 
dans les débuts, d’une prédilection qui 
ne durera pas.) Aux sujets plus graves 
sont en principe réservés les décors 
des grands édifices créés par la pieuse 
munificence de Constantin et de ses 
émules. Les destinées funéraires de l’art 
des catacombes s’élargissent aux pro- 
portions d’une décoration apologétique 
et glorieuse où sont relatées les princi- 
pales étapes de la carrière évangélique : 
les Fêtes de l'Eglise, sept d’abord, qui 
deviendront douze, les miracles du 
Christ. L'époque constantinienne peut 
être, dans un sens approximatif, consi- 
dérée comme le point de départ de la 
décoration chrétienne bien que la recher- 
che permette aujourd’hui d’en discerner 
certains antécédents. La marque essen- 
tielle de cette époque, autant qu'on 
puisse le deviner, paraît avoir été 
l'unité: cette unité, la disparition de 
l'Empire d'Occident la rompra d’ail- 
leurs bientôt, en ouvrant l’Europe 
à l’art barbare. 


La transition entre l'Antiquité et le 
Moyen Age, si longtemps méconnue, en 
dehors des attraits plastiques d’un art 
dit «de décadence», est féconde en 
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Saint Georges et saint Démétrios à cheval combattant le dragon et le roi des Barbares ; icône peinte d’après un prototype daté de 


1676 dû à Nikita Pavlovetz, peintre au service du Tsar et perméable, comme Ouchakov avec qui 


il travailla, à l’influence italienne. 


Moscou, dernier quart du XVIIe siècle. Musée du Louvre. 


enseignements. On y découvre comment 
s’y perd une tradition: de la manière 
apparemment la plus illogique qui soit. 
Les arts du dessin, commandés par une 
connaissance impeccable de la perspec- 
tive, avaient atteint au second siècle, 
à Rome, cette perfection au-delà de 
laquelle il ne peut plus y avoir de pro- 
grès que par l’anéantissement de la 
perfection elle-même et l’oubli des lois 
d’une science trop rigoureuse ; l’autre 
alternative étant l'établissement dans 
lacadémisme (dont le danger n’avait 
été que trop sensible au cours de l’his- 


toire de l’art romain). La perte des 
connaissances traditionnelles se fit à par- 
tür du III siècle, favorisée à la fois par 
les contacts de plus en plus intimes et 
prolongés avec les barbares, par l’ap- 
pauvrissement de l’Empire, par toutes 
sortes d’impondérables 
lesquels la pensée chrétienne fut un 
élément de poids, encore que diflicile 
à évaluer. Bien entendu, rien ne fut 
concerté dans tout cela, il serait absurde 
de croire à une révolution esthétique 
à cette époque, mais les circonstances 
aidant, les idées aussi, certains secteurs 


aussi, parmi 


de l’art, surtout sculpture et peinture, 
«régressèrent », plus exactement revin- 
rent à des conventions archaïques, telles 
que la frontalité, s’acheminèrent vers 
un style inconnu, que l’idéalisme classi- 
que n'aurait pas pu enfanter tout seul. 
Certains secteurs résistèrent. Il se créa 
ainsi un curieux décalage de style, 
visible d’une discipline à l’autre, selon 
que les techniques artisanales s'étaient 
préservées ou détériorées. À cet égard, 
les arts mineurs ont été parfois plus 
conservateurs que la sculpture et la 
peinture : soit par mécénat palatin ou 
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CES 


La préparation du 


Trône du Jugement dernier ou Etimasie et quatre saints militaires 


symbolisant les quatre régions de l’Empire et les quatre saisons de l’année. Stéatite. Style 
byzantin classique. Sans doute Constantinople, XIe siècle. Collection particulière. 


aristocratique, soit par ténacité profes- 
sionnelle; l’ivoire, par exemple, l’ivoire 
+44 surtout, conserva une qualité, une élé- 
gance classique qui surent associer, au 
profit d’une iconographie renouvelée, 
| les ressources de la virtuosité acquise 
et parfois celles d’un style révolu. 
Même dans secteur donné, le 
phénomène ne présenta pas d’unifor- 
mité et, à l'encontre des ivoires, les 

; os taillés de lart copte 
plutôt le mouvement du style en for- 
mation que les préceptes alexandrins 
de l’Antiquité. L’art du camée se main- 


un 


suivirent 
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tint quelque temps, semble-t-il, à un 
niveau surprenant. On pourrait en dire 
autant de lorfèvrerie, quoique, parmi 
les abondants vestiges qui nous sont 
parvenus, on trouve tous les stades 
de l’évolution en cours. 

Beaucoup d’historiens de l’art ont 
parlé de «renaissances », mot commode 


Fragment de chaire circulaire avec les sym- 
boles de saint Luc et de saint Jean. Le style 
fruste et puissant est d'inspiration orientale 
autant que byzantine. Marbre. Pomposa (Ita- 
lie). Fin XI-XTIe, Dondes Amis du Louvre. 
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mais trompeur : renaissance constanti- 
nienne, renaissance théodosienne, pour 
ne parler que des plus anciennes. Mais 
une renaissance est un mouvement 
concerté, général; or la sculpture sous 
Théodose, à la fin du IV®e siècle, ne 
s’accorde pas avec le style des ivoires 
théodosiens «renaissants ». Les fres- 
ques récemment découvertes à Trèves, 
dans le palais de Constantin, répondent 
assez bien aux définitions de cette 
résurrection du passé, mais les décora- 
tions des catacombes s'engagent Juste- 
ment à cette époque dans une voie 
résolument nouvelle. La naissance de 
l’art du Moyen Age se fit dans l’Anti- 
quité non point par ruptures brusques 
et retours en arrière, mais d’une façon 
plus subtile et plus compliquée qu’on ne 
l'avait cru. Le patient effort de nom- 
breux chercheurs permet ‘aujourd’hui 
de s’en rendre compte, sinon d’y voir 
encore tout à fait clair. 

Dans cette évolution, l’art religieux 
qui nous intéresse surtout ici et qui, 
même officiellement consacré, laissera 
toujours une place aux arts profanes, 
révèle avec le plus d’acuité cet avilis- 
sement du travail dans certains domai- 
nes ; il coïncide souvent avec l’oublh des 
proportions, du sens des volumes, de 
la perspective, comme il va’ de pair 
dans d’autre cas avec les résistances de 
la tradition. L’art chrétien a-t-il pro- 
duit de grands chefs-d’œuvre dès ses 
débuts ? Une réussite comme telle tête 
de marbre syrienne ou l’ivoire Barbe- 
rini peuvent le laisser croire, mais ils 
sont postconstantiniens. 

Du fait de la disparition de lart 
constantinien, il est malaisé d’être caté- 
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gorique aujourd’hui sur ce point et, de. 


toute manière, de tels jugements de 


à Énte 


REA sont hasardés. Toutefois, il sem- 
ble que la production moyenne n’ait 
pas atteint le niveau de celui des 
«grandes époques», et si nous sommes 
souvent sensibles à son charme, c’est 
peut-être par le fait que cet art présente 
des caractères de passage tout à fait 
exceptionnels (intrusion de l'Orient, 
jadis vaincu, retour à des conventions 
abandonnées, tâtonnements, parfois ful- 
gurants, vers un style), plutôt que par 
admiration pour une école privilégiée. 
On s’aperçoit qu'il existe un autre 
décalage que ceux auxquels nous avons 
fait allusion : la distance qui sépare les 
œuvres spirituelles du christianisme 
(celles de saint Augustin, de saint Jérô- 
me), assises posées par les plus anciens 
Pères de l'Eglise, sur quoi s'appuie 
encore la pensée chrétienne, et la pau- 
vreté relative de beaucoup de créations 
artistiques des néophytes de la croyance 
évangélique. L’expression plastique 
chrétienne n’a pas atteint les sommets 
aussi vite que l’œuvre écrite. Un mora- 
liste en tirerait des conclusions. L’histo- 
rien de l’art se doit seulement d’enre- 
gistrer le fait. On peut observer à ce 
propos que la pensée chrétienne a pu 
librement se nourrir de la pensée 
païenne alors que, dans bien des cas et 
notamment dans les catacombes, l’art 
chrétien n’a pas pu bénéficier de toute 
l’expérience antique. Dans la mesure 
où nous pouvons encore en juger, ce 
n’est pas avant le VI® siècle, et l’ère de 
Justinien, que l’art chrétien offrira de 
grandes réussites décoratives. Cepen- 
dant, il faut tenir compte de la dispa- 
mition des basiliques constantiniennes ; 
d'autre part, il est certain qu’il faudra 
attendre plus longtemps pour qu'il se 
crée un art capable de s'imposer et 


Constance II et son épouse. Camée ciselé dans une sardoine, sans doute à l’occasion du 

mariage du second fils de Constantin, célébré en 335 à Constantinople ; le quadrilobe filigrané 

en argent doré est d’insptration et vraisemblablement d'exécution byzantine, au XIIe siècle 
Collection particulière. 


présentant ces éléments de permanence 
et cette cohérence qui nous semblent 
inséparables de la notion de style. Cela 
ne signifie pas que les débuts ne furent 


pas féconds en œuvres admirables, 


d'autant plus peut-être 
qu'imparfaites, d'autant plus curieuses 
à analyser que difficiles à classer. Au 
demeurant, l’art paléochrétien n’est pas 
dépourvu d’une certaine incohérence 
que les lacunes de notre information 
rendent plus apparente et qui fait 
contraste avec l’unité nuancée du style 
byzantin. 


savoureuses 


Si vous voulez en savoir davantage 


La présentation des Antiquités chrétiennes 
du Musée du Louvre aura lieu au début de 
mars, dans la salle des Sept Chenunées. 
L'article que vous venez de lire est extrait de 
l'ouvrage, abondamment illustré, consacré par 
les Editions de L’Œu aux collections du 
Louvre, qui sortira dans le courant du mois 
de mars. 


Lampe en forme d’oiseau, faite pour être 
suspendue. Le réalisme romain est déjà 
en recul dans cet objet, sous l'influence de 
l'Orient. Bronze. Toscane, IVe siècle. Louvre. 
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PAR SYLVIE BÉGUIN 


Pour honorer Catherine de Médicis, un apothicaire érudit et les meilleurs dessinateurs du XVIe siècle 


ont composé un recueil dont les sujets ont été souvent repris en tapisseries 


En 1559 Henri II mourait ; on s’inter- 
roge encore sur la douleur de Diane de 
Poitiers «précipitée de si haut», mais 
Catherine de Médicis ne cacha pas la 
sienne. La mort lui rendait le roi : à celle 
qui fut la « Reine-Cendrillon » (Erlanger), 
le deuil offrait enfin le pouvoir et la ven- 
geance. Amers plaisirs : ils révèlent à la 
cour une nouvelle femme, avide, autori- 


Ci-dessus, Antoine Caron: Histoire d’Ar- 
thémise, le Mausolée. Bibliothèque Natio- 
nale. On ne signale pas de tapisserie d’après 
ce dessin. Le mausolée conçu par Caron ne 
s'inspire que de loin du mausolée d’Halicar- 
nasse, dont Pline avait donné une longue 
description. Il était couronné par une pyra- 
mide tronquée et un char dont se souvient 
l'artiste, mais le reste du dessin fait plutôt 
penser à la chapelle de Philibert Delorme à 
Anet et au plan circulaire du tombeau des 
Valois à St-Denis, Notre-Dame-La Rotonde. 


Sacrifices Funèbres. Dessin. 40X55 cm. 
Bibliothèque Nationale. La comparaison de 
ce dessin avec la tapisserie sur le même 
sujet est intéressante. Voir page ci-contre. 


32 


taire et digne. Catherine se pare des cou- 
leurs du deuil, dont Diane lui avait d’ail- 


leurs appris la sévère beauté, et après une 
retraite qui dure jusqu’au printemps de 
1560, elle cherche vite à composer son 
personnage. À Chenonceaux, qu’elle a ravi 
à Diane, elle accueille Marie Stuart et 
François Il. Les «Triomphes» qui mar- 
quent ces jours de fête, ne manquent 
point de faire allusion à son deuil : «autel 
antique », «cyprès, bois fanés et meurtrys », 
lui sont dédiés. Sous les traits de Pallas 
la reine s’adresse aux jeunes époux : cette 
conseillère symbolise le nouveau rôle de la 
Régente. 


Brantôme nous conte comment «elle 
prit cette devise propre et convenable 
à son deuil et à ses pleurs qui était une 
montagne de chaux vive sur laquelle les 
gouttes d’eau du ciel tombaient à foison 
et disaient des mots tels en latin : « Ardo- 
rem exstincta testantur vivere flamma », 
et comment elle disposa «autour de sa 
devise des trophées, des miroirs cassés, des 
éventails et pennaches rompus, des car- 
quois brisés, et ses pierreries et perles 
épandues par terre, les chaînes toutes en 
pièces, le tout en signe de quitter toutes 
les bombances mondaines puisque son 
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« 


mary estait mort duquel on n’a jamais pu 
arrêter le deuil...» Comme la flèche et 
le croissant symbolisaient le pouvoir de 
Diane, ces insignes funèbres annoncent 
le règne de Catherine. Mais il manquait 
encore à la reine une légende, aussi frap- 
pante que celle de Diane, la Chasseresse 
éternellement jeune dont les poètes et les 
artistes avaient exalté la beauté. « De notre 
bonne ville de Paris, ce 80 febvrier 1562 », 
Nicolas Houel lui présentait le manuserit 
et, semble-t-il, les « cartons » de l'Histoire 
de la reine Arthémise: Catherine avait 
trouvé sa légende. 

J. Guiffrey a restitué la physionomie de 
ce Nicolas Houel «apothicaire», érudit, 
poète et philanthrope, fondateur de la 
«Maison de la Charité Chrétienne », homme 
de goût et homme de bien. Imagina-t-il 
son « Histoire » comme le dit l’épître préli- 
minaire, ou la composa-t-il «d’après le 
commandement de la Reine», comme le 
veut Lacroix du Maine? En tout cas, 
Houel, sans préciser, avoue que l’entre- 
prise n’alla pas sans difficultés. 

Est-ce par hasard que le nom même 
d’Arthémise rappelle le nom grec de 
Diane, l’Artémis des Anciens, et que tant 
d’allusions à Diane de Poitiers se retrouvent 
dans «les cartons » ? Cela paraît difhicile 
en un temps où la louange était toujours 
si savamment calculée. Henri mort, Cathe- 
rine pouvait montrer sa haine longtemps 
dissimulée par politique, car «la politique 
l’'obligeait d'approcher cette Duchesse de 
sa personne, afin d'approcher aussi le 
Roi » (Mme De La Fayette). Au frontispice 
du recueil Houel le croissant de Diane 
surmonte la pyramide funéraire d'Henri II 
et apparaît partout mêlé à son chiffre. 
Catherine respectait le chiffre qu'Henri 
s'était choisi. Mais dans l'Hommage de 
Houel, elle n’aurait sans doute pas supporté 
d’insinuations déplacées. La similitude des 
noms (et l’on sait la fortune de tels jeux 
de mots chez les humanistes) semble 


souligner le désir de Catherine de subs- 
tituer un mythe à un autre mythe. Si 
les «cartons » évoquent Diane, c’est tou- 
Jours «au passé»: elle fait partie du 
décor familier de la reine, comme si elle 
lui appartenait. Dans «les Placets», la 
Fontaine d’Anet qui orne le jardin d’Arthé- 
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Antoine Caron : Histoire d’Arthémise, les Placets. Détail de la partie droite : la Fontaine 

d’Anet. Dessin. Bibliothèque Nationale. On ne. connaît pas aujourd’hui de tapisserie repré- 

sentant l’ensemble de la composition. Une pièce du Mobilier National, une autre à Minnea- 

polis représentent seulement le côté gauche de la composition, la reine recevant les placets. 

Le motif de la fontaine a dû pourtant être tissé aussi, comme l’indique cette mention de 

Fenaille, d’après un inventaire non daté, conservé aux Archives Nationales « Arthémise 
en soie, fabrique des Gobelins », dite « Arthémise de Vincennes ». 


mise est une allusion probable à la main- 
mise de Catherine sur les biens de Diane 
et au fait qu'Anet lui appartenait tout 
autant que Chenonceaux (voir ci-dessus). 

L’œuvre de Houel nous est parvenue 
sous forme d’un manuscrit relié en maro- 


Les Sacrifices Funèbres. Tapisserie de la 
suite d’Arthémise au chiffre de Louis XIII. 
Marque de Paris. Détail. Minneapolis, Art 
Institute. Les dessins fournis aux lissiers 
étaient parfois interprétés assez librement 
lors de l'exécution de la tapisserie. Mais 
ici, les différences entre le dessin de Caron 
(voir page ci-contre) et la tapisserie prou- 
vent l'existence d’un carton intermédiaire. 


quin noir portant le monogramme de 
Catherine (Cabinet des Estampes, Biblio- 
thèque Nationale). Il nous expose en quatre 
livres l'Histoire de la reine Arthémise, 
veuve inconsolable du roi Mausole et mère 
exemplaire du petit roi Lygdamis. Les 
dessins dont Houel nous dit «qu’il les «fit 
faire à grands frais» sont divisés entre la 
Bibliothèque Nationale (grand in folio en 
maroquin rouge relié aux armes de 
Louis XV) et le Louvre: «Cartons de 
peinture de blanc et de noir qui sont de 
mon invention et délivrez de la main des 
meilleurs ouvriers du monde»; chaque 
dessin est accompagné au revers d’un 
sonnet calligraphié qui se rapporte au 
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Giulio Camillo dell Abbate (?): Projet de 
l’Arc de Triomphe de la Porte aux Peintres 
pour l'entrée de Charles IX à Paris en 1571. 


Détail : le Génie de la France. Musée 
National de Stockholm, Collection Cronstedt. 


dessin suivant. Le tout est dédié à la reine 
en vue «de faire voyr de riches tapisseries 
pour l’ornement de vos maisons des Tuile- 
ries et de Saint-Maur». C’est en se basant 
sur le manuscrit, les sonnets et les tapis- 
series que Fenaille a pu reconstituer l’en- 
semble de l'illustration : 74 sujets pour les- 
quels on connaît jusqu'ici 59 dessins 
originaux. « Le mariage du roi Lygdamis », 
dont Houel parle dans sa préface ne semble 
avoir été traité ni en dessin, ni en tapisse- 
rie. Le troisième et le quatrième livres du 
manuscrit ne furent pas illustrés. 


Antoine Caron : Histoire d’Arthémise, V As- 
semblée des Etats. Dessin. 40X55 cm. 


- Bibliothèque Nationale. On a agrandi le 


dessin sur les côtés, pour lui donner les 
dimensions des autres pièces de la série. 


34 


QT PA EN a PO eee VAT PO SU NN A ST ER NES 
Mae cul Le 


NTIC ñ 


L'Histoire de la reine Arthémise que 
l'on pouvait connaître par les auteurs 
anciens, Valère-Maxime, Diodore, Strabon, 
Pline, pour n’en citer que quelques-uns, 
est contée sans aucune rigueur historique : 
Houel confond l’épouse du roi Mausole, 
Artémise II, avec Artémis Î qui accom- 
pagna Xerxès dans son expédition contre 
les Grecs. C’est une fable antique qu'il 
nous propose dans un cadre monumental 
qui rappelle les grands artistes du XVIe. 
«Le principal but de mon entreprise », dit 
Houel à Catherine dans l’épître prélimi- 
naire, «a esté de vous représenter en elle 
et de montrer la conformité qu'il y a de 
son siècle au vôtre». Les épisodes sont, 
en effet, remplis d’allusions aux événements 
contemporains : la reine Arthémise c'est 
Catherine de Médicis et Mausole Henri II, 
le petit Lygdamis, Charles IX. 

Voici Catherine de Médicis en tête de 
l'ouvrage : elle porte les habits de veuve 
et tient sans doute à la main le manuscrit 
de Houel. Entourée de ses chères devises 
et de gracieuses figures allégoriques dans 
le goût de Primatice et de Niccold dell’ 
Abbate, elle nous apparaît telle que l’a 
décrite J. Héritier : «Ni déesse, n1 souve- 
raine, décidemment une bourgeoise — une 
très grande bourgeoise — n’en déplaise aux 
méprisants et qui a de l’allure » ; le portrait, 
est d’une autre main que la partie déco- 
rative. C’est un des plus jolis dessins du 
recueil (voir page 35). Puis commence 
la légende et le parallèle flatteur entre 
Arthémise et Catherine: le frontispice 
nous présente Arthémise, Mausole (et 
non Arthémise et Catherine, comme le 
dit Fenaille) et Lygdamis (« Amor »), dans 
une niche centrale à la manière d’une 
stèle romaine, allusion plus aimable que 
véridique au bonheur conjugal de Cathe- 
rine. 

Le premier livre est entièrement consacré 
à la pompe funèbre du roi Mausole, céré- 
monie et cortège (33 dessins) qui symbolise 
les obsèques grandioses que Catherine fit 
à son époux. Le second livre nous décrit 
le rôle de la Régente, après ce Juste tribut 
de larmes et d’honneurs: les allusions 


contemporaines se multiplient. «Les Pla- 
cets» nous peignent peut-être -«l’infati- 
gable constance avec laquelle Catherine 
recevait toutes sortes de gens, écoutant 
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Niccold dell Abbate: La Fuite en Egypte. 
Dessin. 35X28 cm. Vienne, Albertina. 
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leurs discours et usant à leur égard de tant 
de politesse qu’on eût su désirer mieux ». 

« L'Assemblée des Etats» à Halicar- 
nasse figure la réunion des Etats Généraux 
en décembre 1560 qui confèrent la régence 
à la reine (pp. 34 et 35). Toutes les scènes 
relatives au Jeune roi Lygdamis (Couronne- 
ment et Instruction) désignent clairement 
Charles IX, et pourraient être illustrées par 
des vers de Ronsard (par exemple l’Ode II 
à Catherine qui commente l’éducation du 
Prince). La «Chasse au sanglier» et «au 
cerf » rappellent la passion bien connue de 
la Régente et de ses fils pour la chasse. 
Puis vient la grande œuvre de la reine, la 
construction du Mausolée, allusion à «Notre- 
Dame-La Rotonde», la chapelle funéraire 
de Saint-Denis qu’elle éleva «avec une 
despence pareille à celle des roys d'Egypte 
en leurs mausolées». Bon prétexte en nous 
montrant Arthémise et ses artistes, de 
louer le mécénat de Catherine et son goût 
bien connu pour les arts. On sait que dès 
1560 la reine demanda à Primatice les 
plans du tombeau des Valois. Le 632 dessin 


Niccolù dell Abbate : projet pour l'Histoire d’Arthémise, l'Assemblée des Etats. Musée 
du Louvre. Dessin. 40X55 cm. Comme le dessin de Caron sur le même sujet (voir pee 
ci-contre), celui-c1 a été agrandi sur les bords. 


du Recueil Houel nous montre achevé le 
mausolée qu'Arthémise — pas plus que 
Catherine celui des Valois — n'avait vu 
terminé. La restitution est inspirée des 
inscriptions anciennes de ce qui fut l’une 
des sept merveilles du monde; sur la 
côte d'Asie, les dermiers vestiges venaient 
d’être démembrés par les chevaliers de 
Rhodes. Le dessin combine le souvenir de 
ce célèbre ouvrage avec des réminiscences 
des projets contemporains, chapelle d’Anet 
et de Notre-Dame-La Rotonde. On y trouve 
aussi une allusion aux sculptures de 
Pilon qui devaient le décorer (voir page 32). 

Voici maintenant le récit de la Régence : 

La lutte contre les Rhodiens est une 
allusion à la lutte contre les Protestants 
et la rapide victoire d’Arthémise à la vic- 
toire du duc de Guise à Dreux. « La Reine 
distribue le butin » dit la générosité de la 
reine, tandis que l’expédition de Rhodes est 
prétexte à montrer les merveilles de ce 
pays, le célèbre « Colosse » (voir pp. 38-39), 
ses monuments «qui serviront de mémoire 
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pour ceux qui se souviendront de notre 
temps et qui s’ébahiront grandement de 
tous vos édifices». «La Ménagerie» fait 
peut-être allusion à celle que Catherine fit 
construire à Chenonceaux (voir page 36). 
Ainsi se multiplient au cours de ce récit ima- 
gé, les comparaisons les plus flatteuses : la 
reine dut être satisfaite de son apothicaire. 


Les dessins d’Arthémise sont exécutés 
en‘camaïeu à l'encre de Chine ou à la sépia 
avec rehauts de blanc. Ils sont entourés 
d’une riche bordure: en haut, entre les 
cartouches qui renferment la devise de 
Catherine « Ardorem testantur » « Exstincta 
vivere flammäà », l’écu mi-partie de France 
et de Médicis surmonté de la couronne 
royale ; sur les bordures des côtés les sym- 
boles funèbres que nous décrit Brantôme. 
L’exécution de ces bordures varie selon 
les dessins, et ils sont d’ailleurs d’une 
qualité très inégale : Nicolas Houel prend 
soin de nous avertir qu'il s’adressa à plu- 
sieurs artistes : «les plus rares peintres de 


France et d'Italie », malheureusement sans 
les nommer. Guiffrey, Fenaille, Erhmann, 
Adhémar s'accordent pour en attribuer 
la majeure partie à Antoine Caron mention- 
né avec Lerambert dans les inventaires 
des tapisseries de la Couronne. Reiset, 
qui ne connaissait pas toute la série, lui en 
attribuait aussi 34. Dimier a justement 
isolé les cinq dessins de Lerambert qui 
représentent le défilé funèbre de Mausole. 
Il est plus difficile de nommer les auteurs 
des autres. Un groupe très cohérent est 
constitué par les chars funèbres (char 
des rhinocéros, des éléphants, des licornes). 
Il rappelle Baptiste Pellerin, œuvre d’un 
artiste, peut-être italien, peu imaginatif 
qui aime les compositions touffues, en 
frise, à la manière des «Triomphes» de 


Mantegna et de Jules Romain. 

Mais d’autres peuvent être rapprochés 
de Niccolù dell’ Abbate et de son cercle. L’un 
d’eux fut autrefois attribué à Caron par 
Guiffrey (inventaire général des dessins du 
7). Repris et complété sur les 


Louvre, n° 195 


Dédicace à la Reine Catherine. Détail. Biblio- 
thèque Nationale, Paris. 


côtés et dans le fond par une autre main 
plus mécanique et plus sèche, il a été mis 
aux dimensions des dessins de la série d’Ar- 
thémise (moins la bordure). Toutes les 
grandes figures sont caractéristiques de 
Niccolo, de son modelé plein de réminiscen- 
ces parmesanes et corrégesques, de ses 
drapés, de sa vivacité expressive. La scène 
représente : « L'Assemblée des Etats » du 
deuxième livre de Houel (voir page 35). 
Elle est illustrée dans le recueil par un 
autre dessin attribué à Caron, lui-même 
remanié et agrandi (sur le côté droit et 
en haut) qui a été tissé au XVII siècle 
(Gobelins, Hidelsheim (voir p. 34). Un autre 
dessin de Niccold, de même format, montre 


Giulio Camillo dell Abbate (?) : Projet pour 
l'Histoire d’ Arthémise,\ Assemblée des Etats. 
Dessin. Turin, Collection Bibliothèque Royale. 
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Antoine Caron: Histoire d’Arthémise : 
la Leçon d'équitation. Dessin. 40X55 cm. 
Bibliothèque Nationale. Le rapport de ce 
dessin avec « Les Massacres du Triumvtirat » 
(Musée du Louvre), signé de Caron et 
daté (1566), en font une base sûre pour 
l'étude du style de Caron dessinateur. 
On reconnaît au fond le Colisée, inspiré 
d'une gravure de Lafrery. Au-dessous, 
Niccolà dell’ A bbate ? : Histoire d’Arthémise, 
la Ménagerie. Dessin. 40 X 55 cm. Bibliothè- 
que Nationale. Il faut rappeler, à propos de 
cette composition, le goût de la reine pour 
les animaux «apportés de pays étrangers ». 
Lorsqu'elle reprit Chenonceaur à Diane 
de Poitiers, la veuve d'Henri II fit ins- 
taller une «ménagerie» dans les jardins. 


le cortège funèbre du roi Mausole (British 
Museum) (voir ci-contre): il offre dans.la 
figure du roi mort une certaine analogie 
avec « l'exposition du roi » du recueil Houel. - 
Enfin, peut-être la reine Arthémise appa- 
raît-elle encore dans un fragment du Musée 
de Grenoble... 

Tous ces projets inédits (leur style permet 
de les dater vers 1560), « La Ménagerie » si 
proche de lui, son influence indémiable sur 
certains collaborateurs du recueil Houel 
rendent sa participation très probable. 
Il est naturel que Houel se soit adressé 
à ce peintre en renom à la cour. 

Mais pourquoi abandonna-t-il la série 
d’Arthémise ? Ses dessins concernent tous 
deux des sujets pour lesquels nous possé- 
dons déjà d’autres études (attribuées 
à Caron par Erhmann). S’adressa-t-on 
à Niccold et faute de temps, laissa-t-il 
ses projets à ses collaborateurs, en parti- 
culier à Caron? C’est une hypothèse 
acceptable mais invérifiable pour le mo- 
ment. Nicolas Houel parle sans cesse de 
ses difficultés : venaient-elles de la lenteur 
des artistes, ou de leur rivalité ? En ce 
qui concerne Niccold et Caron, on peut 
noter qu’en 1571 Niccold fut préféré 
à Caron pour l’entrée de Charles IX, alors 
que, dès 1569, on s’était adressé à Caron 
pour cette fête. Il y a, au fond, une grande 
incertitude sur les responsables du recueil. 
Les historiens ont groupé sous le nom de 
Caron la plus grande partie des dessins, 
mais ils sont loin de s’accorder entre eux : 
Ces contradictions soulignent assez la 
diversité de ces dessins. Dans certains 
d’entre eux, nous retrouvons bien la clarté 
de Caron; ses compositions aux vides 
importants, aux figures peu nombreuses, 
dispersées par groupes, et sa technique un 
peu sèche ; d’autres dessins présentent de 
grandes figures d’un mamiérisme plus 
morbide, une composition encombrée, une 
façon de modeler dans la lumière qui lui 
est inhabituelle. Aussi voudrions-nous en 
discuter quelques-uns. Le beau projet con- 
servé à Turin, qui illustre « L’Assemblée des 
Etats» (voir page 35) (pour laquelle nous 
avons déjà signalé un projet inédit de 
Niccold) remet en question l'attribution 
de tout un groupe de la série d’Arthémise 
donné généralement à Caron. Le thème 
était d'importance puisqu'il faisait allusion 
à la régence de Catherine de Médicis. 

(Suite en page 74.) 
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Niccolè dell’ Abbate : Projet pour l'Histoire 
d’'Arthémise, le Cortège funèbre du roi 
Mausole. Dessin. Londres, British Museum. 
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Les Hérauts à cheval. 408 X 375 cm. Mobilier National. Cette pièce représente la partie droite d'une composition plus importante —en largeur — 
dont le dessin est perdu et que nous connaissons seulement par la tapisserie. Le costume polonais de certains personnages permet de situer 
la date d'exécution vers 1573, année où Henri III fut élu roi de Pologne. Mais le carton original pouvait être très différent de la tapisserie. 
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Le Colosse de Rhodes. T'apisserie. 
476X 646 cm. Mobilier National. 
Le dessin original est à la Brblio- 
thèque Nationale. Le manuscrit 
de Houel nous dit la ruse d’ Arthé- 
mise pour s’emparer de Rhodes : 
«En partant pour Rhodes, elle 
fit attacher aux masts des navires 
force de branches de laurier. Et 
comme elle approchait du port, les 
Rhoddiens voyant des navires gar- 
nis de lauriers, pensèrent que 
c’estoit leurs gens de guerre et in- 
troduistrent la yne dans leur 
pille, recevant ainsi leurs en- 
nemis au lieu de leurs amis». 
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 TAMAYO 


PAR JOSÉ GOÔMEZ SICRE 


Tamayo photographié devant le panneau décoratif qu’il peignit à la fin de 1957 pour la bibliothèque de l'Université de Porto-Rico. 

- Le thème est celui de Prométhée apportant le feu aux hommes. Peinte sur toile avec une nouvelle peinture plastique à base de 
vinylite que l'artiste aime utiliser parce qu’elle sèche présque instantanément et permet d'obtenir n'importe quelle surface, cette 
composition joue dans les rouges et gris. (C’est, dit Tamayo, un volcan sombre en éruption.» Le panneau mesure 5 m. sur 7 m. 60. 


Rufino Tamayo naquit dans la ville 
d’Oaxaca en 1899. Orphelin à 8 ans, il fut 
amené à Mexico par une tante ; il y aida 
sa protectrice dans un commerce de 
vente de fruits qu’elle avait au marché 
de la capitale. Sa tante lui imposa des 
études commerciales, mais il assistait 


Chercheur d'étoiles. Huile sur toile. 
100 X 85 cm. 1956. Coll. Robert F. Wind- 
fohr, Fort Worth, Texas. Le thème des 
rapports de l’homme et du cosmos est 
. un de ceux qui ont particulièrement inté- 
- ressé Rufino Tamayo ces dernières années. 


aussi aux cours de peinture de l’école 
de San Carlos. En 1921, il était déjà 
révolté contre la destinée aisée qu'il 
aurait pu avoir en s’occupant du com- 
merce de fruits et, mieux encore, il 
abandonna l'Ecole d’art qu'il trouvait 
stérile. Son ascendance indigène — zapo- 
tèque — lui avait donné la trempe 
indispensable pour faire face à toute dif- 
ficulté. 1921 est probablement l’année 
décisive de sa carrière. C’est alors qu’il 
commence à gagner sa vie dans un 
travail où va prendre corps et s’affermir 
sa future personnalité. Ses obligations 


de chef de la section de Dessin Ethno- 
graphique au Musée d’Anthropologie le 
mettent sur le chemin où il va découvrir 
l'essence de l’art de son pays. 

En 1921, la Révolution mexicaine est 
terminée et l’un de ses effets les plus 
positifs est la réhabilitation de l’Indien, 


. écarté de la vie du pays depuis la 


conquête du Mexique par les Espagnols. 
Aussi le Musée d’Anthropologie ac- 
quert-il alors une importance insoup- 
çconnée. Ses collections sont considérées 
non plus comme les fantômes d’ancien- 
nes civilisations, mais comme le fruit 
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d’une tradition cohérente, d’une sensibi- 
lité créatrice toujours vivace. Contraire- 
ment aux vestiges des civilisations 
grecques ou égyptiennes, ceux du Mexi- 
que reflètent avec un réalisme profond 
le monde et la race dont ils proviennent. 
On voyait encore dans les Etats de 
Michoacän et de Nayarit les personnages 
qui inspirèrent les potiers du Mexique 
occidental. Les puissants modèles de la 
statuaire aztèque se retrouvaient sur les 
marchés de la capitale, au milieu des 
plantes et des animaux qui avaient 
également servi de motifs à ces sculp- 
tures. 

Le rôle de Tamayo consistait à 
dessiner pour les archives du musée les 
formes des objets de la collection d’art 
populaire. En copiant des jouets d’ar- 
gile, des têtes de mort en sucre, des 
pains décorés, des tasses, des masques, 
des vases et des « metates », il se lia 
sohdement avec le monde indigène dont 
il est issu. Grâce à ce tête-à-tête quoti- 
dien avec les fabuleuses sculptures des 


cultures préhispaniques, sa sensibilité 
remonta jusqu’ aux sources les plus loin- 
taines du génie mexicain. 


Après la Révolution, un mouvement 
d’art mural, basé sur la deseription de 
faits à signification politique et sociale, 
qui à tant marqué l’art contemporain 
au Mexique, prenait naissance d’autre 
part. Deux courants divergents allaient 
ainsi se réunir pour former l’école 
de peinture mexicaine. Dans un cas, il 
s'agissait de servir de témoin à l’his- 
toire, en tant que narrateur situé en 
dehors d'événements dictés par un 
monde plus ou moins proche. Dans 
l’autre, où s’inscrivait Tamayo, il s’agis- 
sait de plonger dans les profondeurs du 
passé mexicain, en l'intégrant à un 
courant d'expression éternel. 

On comprend aisément que le public 
ait favorisé l’art mural et soutenu avec 
opiniâtreté ses formes les plus grandilo- 
quentes. Le premier mouvement d’art 
nationaliste créé en Amérique le fut 
autour de Diego Rivera, José . Cle- 
mente Orozco et David Alfaro Siqueiros. 
D’autres peintres mexicains réellement 
dignes d’intérêt, comme Jesûs Guerrero 
Galvän, Julio Castellanos et Francisco 
Goitia, furent relégués au second plan 
dans le jugement du publie. Tamayo eut 


Peinte en 1956 pour une banque de Houston 
(Texas), cette composition murale, Ame- 
rica, symbolise le mélange des cultures in- 
diennes et blanches. Vinylite. 5X15 m. 


à supporter la même disgrâce, dont la 
violence alla croissant au fur et à 
mesure que son nom gagnait en prestige 
à l'étranger. Mais tandis que l’art mural, 
soutenu par les politiciens, s’empêtrait 
dans des problèmes dialectiques et n’é- 
chappait pas à la rhétorique, Tamayo, 
lui, rechercha l'essence de l’âme mexi- 
caine dans les formes anciennes de la 
plastique précolombienne et populaire. 

L'absence de rhétorique et d’esprit de 
système dans l’œuvre de Tamayo, la 
grande pureté d’une expression qui 
se limitait au domaine plastique, susci- 
tèrent un malaise au sein des milieux 
artistiques mexicains. Le recours de 
l'artiste, soucieux de libérer sa peinture 
d’un réalisme plus ou moins simpliste, 
à des tendances étrangères, aggrava la 
situation. Tamayo devint une cible de 
choix pour les plus basses attaques. On 
en vint à ignorer que les formes de son 
art étaient issues de la tradition mexi- 
caine la plus pure et la plus ancienne. 


C’est à partir de 1926, date de sa 
première exposition individuelle à Mexi- 
co dans un local vide de la rue Madero, 
que Tamayo, sûr du but qu'il s'était 
fixé, et défiant l'indifférence et les 


Oiseau chantant. Huile 100X85 cm. 
1943. Coll. part., U.S.A. Cette toile an- 
cienne date de la période la moins dyna- 
mique de Tamayo, alors qu’il était encore 
influencé par l’art précolombien et popu- 
laire de son pays. La note folklorique 
est donnée par l'oiseau : les Indiens ai- 
ment les oiseaux et on peut voir des cages 
jusque dans la plus humble hutte. Ta- 
mayo a utilisé ici les couleurs de terre 
caractéristiques de ses premières toiles. 
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attaques, acquit la sérénité. Cette même 
année, il pénétra pour la première fois 
aux Etats-Unis et fit une exposition à 
New York où 1l vendit ses œuvres à des 
prix infimes. Il retourna ensuite à 
Mexico où 1l occupa divers postes offi- 
ciels. En 1933, on lui commanda une 
fresque destinée à décorer la cour inté- 
rieure du Conservatoire de Musique. 
Cette première peinture murale, encore 
mal affirmée, montre pourtant déjà les 
signes d’une personnalité autonome. Un 
an plus tard Tamayo épousait Olga, qui 
est aujourd'hui encore sa compagne et 
son aide la plus efficace. 

En 1938, il obtint un poste de pro- 
fesseur à l'Ecole Dalton à New York, 
maison d'éducation pour jeunes filles 
aisées. [l résida alors de façon perma- 
nente aux Etats-Unis pendant les mois 
scolaires, ne revenant au Mexique que 
lPété pour s’y imprégner de la sève 
populaire. En même temps, il puisait 
dans les musées et les galeries de New 


York les leçons techniques des maîtres 
étrangers. Tamayo parvenait ainsi à 
créer un art national dépouillé de tout 
« provincialisme ». À partir de 1938, les 
expositions de l'artiste se répétèrent 
presque chaque année à New York. 

En 1948, le compositeur Carlos Châvez 
occupe le poste de directeur de l’Institut 
National des Beaux-Arts. Tamayo avait 
été son compagnon de bohème à New 
York en 1930 et pendant les dures 
années de crise économique qui sui- 
virent. Défiant la colère des adversaires 
de son ami, Châvez organisa au Palais 
des Beaux-Arts une exposition rétros- 
pective qui permit aux jeunes généra- 
tions de mesurer l’importance de son 
œuvre. Depuis les deux peintures mura- 
les qu’il avait exécutées au début de sa 
carrière au Conservatoire de Musique et 
au musée d’Anthropologie de la Ville de 
Mexico, l’occasion de décorer un mur 
dans son propre pays ne s'était pas 
représentée. Ce fut en 1950, et sur 


l'invitation encore de Carlos Châvez, 
toujours à la tête de l’Institut National 
des Beaux-Arts, que Tamayo put à 
nouveau décorer un édifice au Mexique. 

On le laissa libre du choix du sujet, 
on n’exigea même pas quil présentât 
ses esquisses. L'artiste avait ainsi toute 
liberté de développer ses idées. C'était 
mettre un terme à l'indifférence et aux 
critiques de certains de ses compatriotes. 
Ceux qui lui déniaient le pouvoir de dé- 
velopper une idée sur une surface de 
soixante mètres carrés en furent pour 
leurs frais. Tamayo composa deux gran- 
des peintures murales, Naissance d’une 
nationalité et Mexique d'aujourd'hui, 
pour le Palais des Beaux-Arts où Jjus- 
qu’alors on n’avait accepté que Orozco, 
Rivera et Siqueiros. 

Son œuvre, maintenant, et sa person- 
nalité étaient aux yeux du peuple mexi- 
cain mises sur un plan d'égalité avec 


Le Fumeur. Gouache sur toile. 58,5X 


45 cm. 1939. Collection particulière, 
Mexico. Le visage stylisé de l’Indien 
rappelle les masques mexicains anciens. 


celles de ces trois artistes. Avec son extra- 
ordinaire instinct de la couleur, il lan- 
çait un défi aux formes conventionnelles 
d'un réalisme qui fatiguait déjà. Il 
ouvrait ainsi un nouveau chemin à l’art 
mexicain. D’autres peintures murales 
suivirent celles-ci, les unes pour le 
Mexique, d’autres pour les Etats-Unis, 


Ci-contre, Oiseaux. Huile sur toile. 
100X75 cm. 1940. Coll. John D. Arch- 
bold, New York. Ces oiseaux sinistres 
rappellent les vautours qui planent dans 
le ciel mexicain. Plus loin, L’enfant aux 
pastèques. Huile sur toile. 100X 85 cm. 
1940. Coll. Small, New York. La scène, 
typiquement mexicaine, est traitée dans 
la manière statique et monumentale de 
la première époque de Rufino Tamayo. 
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Terreur cosmique. Huile sur toile. 100 X 75 cm. 1954. Palais des Beaux-Arts, Mexico. 
Les œuvres peintes par Tamayo depuis la guerre reflètent souvent l’angoisse de l’homme 
devant la destruction atomique. 


comme celle de Houston, celle de Dal- 
las, et tout récemment celle de Saint 
Jean de Porto-Rico. 

Après l’exécution de ses deux pein- 
tures murales dans le Palais des Beaux- 
Arts, Tamayo décida de s'installer à 
nouveau à Mexico. Il acheta une vieille 
maison du quartier de Coyoacän et l’ar- 
rangea avec le plus grand soin. Il y 
travaille de façon très intense et ne 
voyage que lorsque ses obligations 
lexigent. C’est là qu’assez fréquemment 
je rends visite au ménage Tamayo. 
Malgré ses cheveux blancs, l'allure 
robuste et jeune de Rufino ne révèle 
pas un homme de 58 ans. En véritable 
Indien, c’est un être replié sur lui-même, 
et qui parle peu. En dehors de la pein- 
ture, sa grande passion dans la vie est 
la sculpture précolombienne. Sa collec- 
tion est riche d'environ 500 pièces et 
certaines de celles-ci sont des plus 
remarquables. 

En 1949 et 1950, Tamayo fait son 
‘premier voyage en Europe; il expose 
à Paris, à Bruxelles, à Rome et il obtient 
un grand succès à la Biennale de Venise. 
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André Breton écrit que ce peintre con- 
tribue «à dégager, de ce que peut avoir 
d’accidentel dans ses aspects ou d’épiso- 
dique dans ses luttes, pour le verser au 
creuset de l’âme humaine, le Mexique 
éternel ». 

A ses débuts, Tamayo suit de près 
l'esprit descriptif et quelque peu pitto- 
resque de l'Ecole mexicaine. La pre- 
mière influence qu’il reçut fut celle de 
la peinture populaire, celle des ex-votos 
qu’exécutent, avec une grâce ingénue, 
les artistes primitifs des villages mexi- 
cains. Les natures mortes des peintres 
anonymes qui, au 18 siècle, créèrent au 
Mexique toute une tradition, nourrirent 
aussi son inspiration. Durant cette 
période, la couleur de Tamayo était crue, 
directe, un peu brutale, avec prédomi- 
nance d’ocres épais et de gris. Les 


Amoureux regardant le ciel. Huile sur 
toile. 137X75 cm. 1950. Collection par- 
üculière, U.S.A. Tamayo a plusieurs 
fois traité ce thème ; sa manière est alors 
plus lyrique, moins féroce et angoissée 
que dans ses compositions habituelles. 


formes, malgré une certaine dureté de 
dessin, avaient de la rondeur et ten- 
daient au monumental. 

Peu à peu. ces caractéristiques cédè- 
rent à une conception plus aiguë de la 
couleur. La décoration des jouets et des 
étoffes populaires, avec leurs tons vio- 
lents et profonds, inspire sa palette. Les 
forment s’aflinent, leur dessin gagne en 
aisance, elles répondent à la structure 
sobre et rythmée de la céramique pré- 
hispanique de cette civilisation que con- 
nut le Mexique occidental, et que, 
faute d’autre nom, on appelle à tort 
«tarasque ». C’est de là que viennent les 
indiennes extatiques, qu’il peint occu- 
pées à se peigner ou à tisser, ses femmes 
avec leurs masques ou leurs cages d’oi- 
seaux, ses chiens ventrus. 

La grande exposition de Picasso, qui 
eut lieu au musée d'Art moderne de 
New York, en 1939, fut pour Tamayo 
un stimulant décisif. Elle n’eut pas, 
comme on voulut le montrer, d'influence 
directe. Il s’agit plutôt d’une excitation 
émotive que le «malaguène» exerça sur 
le peintre zapotèque, en le reliant au 
plus profond de l’esprit espagnol. 

Il y a dans l’œuvre picturale de 
Tamayo un changement qu'il doit, Je 
crois, à l'influence de « Guernica » et qui 
mena le sens plastique déjà austère du 
Mexicain vers un plus grand dramatisme. 
La sérénité que lui dictaient le modelé 
sinueux et lexpression hiératique des 
potiers «tarasques» s’anime. La cou- 
leur, sans perdre sa richesse, devient 
plus transparente. Les plans ne se 
découpent jamais. Tout se fond et s’agite 
dans un mouvement spontané, envelop- 
pant. Les êtres humains qui se battent 
contre des animaux monstrueux pren- 
nent un caractère monumental et une 
vigueur qu'on ne saurait comparer 


qu'aux représentations plastiques des 
théogonies préhispaniques. Tamayo lui- 


Oiseau spectral. Vinylite sur toile. 80X 100 cm. 1957. Collection Lee Ault, New Canaan, Connecticut, U.S.A. 


même me définissait récemment dans 
une de ses lettres cette nouvelle orien- 


tation : (nous devons nous préoccuper, 
non pas de la forme des choses en soi, 
mais de cette forme nouvelle qu’elles 
revêtent lorsqu'elles sont en mouvement; 
il ne s’agit pas de représenter les choses, 
mais leur action». Les rapports de 
l’homme avec l’univers sont également 
un des sujets qui préoccupent l'artiste. 
Il représente souvent le ciel, les étoiles, 
l’homme face au cosmos et à l’inconnu. 

Tamayo vient de s'installer à Paris 
afin de mettre au point les projets du 
panneau décoratif qui vient de lui être 
commandé pour le Palais de l'Unesco. 
Destinée au restaurant du 7€ étage, 
cette composition, qui a pour thème 
la «présence de la culture indo-espa- 
gnole», mesurera 7 mètres sur 13 m. 50. 
Tamayo espère pouvoir se mettre au 
travail en avril ; il termine actuellement 
la série de peintures qui vont être pré- 
sentées à Paris, en avril également. 


Si vous voulez en savoir davantage 


Si vous êtes Parisien, allez voir les toiles 
récentes de T'amayo qui seront exposées, Gale- 


rie de France, en avril prochain. De nom- 
breux articles ont été consacrés au peintre 


Poésie du vol. 100X 125 cm. Huile sur 


toile. 1957. Collection de l'artiste. 


mexicain. Une monographie largement illus- 
trée, due à Paul Westheim, a été publiée 
à Mexico l’an dernier (Ediciones Artes de 


Mexico, 1957). 
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et de zoologie, les boutiques de naturalistes peuvent être 


d’admirables stimulants pour l’imagination décorative 


La nature, avec son extraordinaire 
. profusion de formes diverses, a été de 
tout temps une source d'inspiration 
. pour les créateurs. On connaît l’exemple 
de l’acanthe dont les feuilles enroulées 
et pointues servirent de modèles aux 
architectes grecs. « La sympathie géné- 
. rale est frappante entre les aspects de 
la nature et les travaux de l’homme 
qu'elle encadre», écrit à la fin du 
XIXE siècle, l’archéologue Georges Per- 
rot. Un rapprochement du même ordre 
s'impose lorsqu'on parcourt la grandiose 
chaîne des Ghauts qui dresse, à quelques 
« kilomètres de Bombay, une succession 
de sommets plats et de pics coniques, 
- dont les lignes rappellent celles des 
| temples hindous. Les premiers architec- 
tes du pays s’inspirèrent sans nul doute 
des formes qu'ils avaient sous les yeux. 
Mais il s’agit encore de la nature dans 
. ses aspects monumentaux. Ce qui nous 
importe plutôt ici, ce sont les détails : 
ces produits étranges arrachés aux 
océans, ces animaux rares, autant de 
cargaisons exotiques faites pour intri- 
guer les esprits curieux de même que 
les feux et les couleurs scintillant dans 
les cristaux, l'éclat métallique des ailes 
de papillon, la froideur de l’ivoire ou la 
rugosité de la corne. La sensation tactile 
des choses cause d’ailleurs un plaisir 
particulier : qu’il est agréable d’effleurer 
des doigts la surface onctueuse du 
galuchat ! 


La grotte de la Bastie d'Urjé avec ses 
murs, ses arcades et ses colonnes entière- 
ment incrustées de coquilles et de petites 
pierres était considérée au XVIe s. comme 
le triomphe du style italien. Ajoutée jadis 
par Claude d’Urfé à son domaine de la 
Bastie dans la Loire, la grotte comporte 
également des bas-reliefs encastrés et des 
statues de marbre rapportées d'Italie par 
le châtelain qui avait servi au-delà des 
Alpes. Quelques années avant la construc- 
tion de la grotte de la Bastie, l'architecte 

italien Serlio, invité par la cour, avait amé- 
nagé la grotte des Pins, à Fontainebleau. 
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Détail. de la grotte de coquillages à Woburn Abbey dans le comté anglais de Bucks. 

La mode des grottes s’implanta en Angleterre au début du XVIIIe siècle. Celle de 

Woburn Abbey, parfaitement bien conservée est unique en son genre: construite 

dans la première moitié du XVIIe siècle, elle est plutôt de style allemand et il est pos- 

sible que l'artiste flamand Salomon de Caux y ait travaillé. Woburn Abbey, propriété 
du duc de Bedford, est ouverte au public pendant l'été. 


On peut à loisir aller et venir dans 
le temps. Le Moyen Age fit grand cas 
de la licorne ; elle est représentée sur 
d'innombrables tapisseries, animal fa- 
buleux — moitié cheval, moitié gazelle 
— portant au milieu du front une 
corne aiguë et spiralée. Cette corne 
servait à faire des gobelets auxquels on 
attribuait une vertu magique contre le 
poison. Jusqu'en 1789, le cérémonial de 
la Cour de France comportait l'emploi 
d'instruments en corne de licorne desti- 
nés à déceler la présence de poison dans 
les mets royaux. Il s'agissait, bien 
entendu, de défenses de narvals — que 


les pêcheurs groenlandais ramenaient 
dans leurs kayaks. Le narval est un 
cétacé en voie d'extinction, dont la 
pêche est aujourd’hui réglementée. Pour- 
tant on trouve encore de ses cornes, 
généralement dans les recoins sombres 
des boutiques d’antiquaires; les plus 
anciennes sont souvent montées en ar- 
gent ou en vermeil. En Chine, il était 
de mode de fabriquer des coupes en 
corne de rhinocéros et on croyait que 
s’en servir pour boire rendait plus 
vaillant en amour. Aujourd’hui encore, 
cette superstition subsiste, j'ai pu le 
constater au cours d’un récent voyage 
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à Zanzibar. On m'avait remis à la 
douane de Mombassa la liste des articles 


Ce masque évoque les (têtes composées » 
d’'Arcimboldo et les gravures qui s’en ins- 
pirèrent au XVIIe siècle, pour représen- 
ter les Saisons, les Eléments, les Métiers, 
avec fleurs, poissons et instruments variés. 


/ 
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. Détail. Bois. 76X 180 cm. Après 1636. Vienne, Kunsthistorisches Museum. 

7 nbinets de curiosité des Pays: -Bas étaient réputés dans toute l’Europe pour leur importance et pour la rareté des pièces 

qu'ils contenaient. Au XVIIe siècle, l'engouement pour ce genre de collection égalait presque la passion des amateurs de tulipes. 
Peintres et graveurs EURE ne sous de multiples formes Ÿ Voir pages 49 et 51.) 


dont l'importation est prohibée, je la 
parcourais sans y prêter grande atten- 
tion, quand mon regard fut attiré par 
une notice imprimée au bas de la 
page : il était interdit d'importer des 
cornes de rhinocéros et des dents d’hip- 
popotame. Je n’ai jamais pu découvrir 
la valeur des dents d’hippopotame, mais 
la corne de rhinocéros atteint, paraît-il, 
un prix très élevé chez les indigènes qui 
l’emploient, pulvérisée, comme aphro- 
disiaque. Le rhinocéros lui-même, sem- 
ble avoir été considéré comme une bête 
curieuse jusqu’à la fin du dix-huitième 
siècle; «Les Délices Physiquës Choisies » 
de Knorr, ouvrage publié à Nuremberg 
en 1754, contient une planche en cou- 
leurs où figure un rhinocéros africain, 
unicorne. Knorr explique dans son 
commentaire que bien que cet animal 
ne soit pas inconnu, il est rare d’er 
trouver le dessin exact. Fait curieux 
à noter, les artisans de Nuremberg 
semblent avoir eu pour «les formes 
naturelles » et les métamorphoses un 
penchant tout particulier; nous leur 
devons des sculptures d’une grande 
virtuosité d'exécution comme la Daphné 


de Dresde, faite en 1597 par Abraham 
Jamnitzer. L'artiste a surpris la nymphe 


à 


au moment où elle se métamorphose en 
_ laurier ; l’arbre est représenté par des 
branches de corail rouge qui jaillissent 
du sommet de sa tête. Déjà des bran- 
ches de corail ont remplacé ses mains. 
Nous reproduisons ici un autre exemple 
d'utilisation du corail par les orfèvres de 
Nuremberg, l’Adam et Eve de Franz 
Keller. 

Les événements du X VIE siècle étaient 
propres à enflammer l'imagination des 
hommes. Le Nouveau Monde ne comp- 
tait alors que quelques années d’exis- 
tence et on se racontait les histoires 
fantastiques du prodigieux royaume de 
Mexique ou des hommes habillés de 
plumes brillantes mangeaient dans de 
la vaisselle d’or. On commençait seule- 
ment à deviner la réalité d’autres 
immenses territoires et il n’y avait pas 
si longtemps, ne l’oublions pas, que l’on 
avait admis l’idée que la terre était 
ronde. Des voyages de découverte, les 
pionniers ramenaient des animaux bi- 
zarres, des minéraux étranges, une flore 
inconnue. Il n’est guère étonnant dès 
lors que les amateurs se soient mis 
à collectionner ce que l’on appelait des 
«curiosités naturelles ». 

À Anvers, toute une école de peintres 
allait se consacrer à la représentation 
de ces «cabinets» où les amateurs 
entassaient leurs richesses hétéroclites. 
Dans ces toiles de «cabinets d'amateurs », 
on voit généralement un groupe de 
dilettantes élégamment vêtus de soie- 
ries, portant fraises, chapeaux à hautes 
calottes et gants brodés, discuter les 
Dites exposées. Les murs, du haut en 

as, sont ornés de tableaux. Des statues 
ou des bustes de marbre, des plâtres 
d'œuvres connues, sont disposés les uns 
à côté des autres, sur des étagères. Les 
instruments scientifiques, les globes et 
les objets divers s’empilent les uns sur 
les autres. Maîtres de maisons et visi- 
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Levin Vincent : «Description abrégée des planches qui représentent les cabinets...» 
Collection de coraux, coquillages, madrépores. {Voir page 51.) 


teurs devaient certainement souffrir de 
claustrophobie aiguë. Chaque pièce com- 
porte une grande table recouverte d’un 
épais tapis d'Orient que chargent encore 
d’autres objets, des coraux, des petits 
flacons de verre irisé, un crâne de tou- 
can, une carapace d’armadille ou la 
coquille nacrée d’un nautilus montée en 
coupe. Sur l’un des tableaux, on distin- 
gue même nettement quelques escargots 
verts des mers de Chine. Toutes les 
variétés de coquillage sont fidèlement 
reproduites et parlent de plages loin- 
taines. 


Levin Vincent : « Description abrégée des 
planches qui représentent les cabinets 
et quelques-unes des curiosités contenues 
dans le théâtre des merveilles de la 
Nature», Harlem, 1719: Le Cabinet des 
papillons. Détail. (Voir ci-dessus et p.51). 


En même temps que la passion de 
collectionner, une autre mode se répan- 
dait en Europe, celle des grottes ou 
cavernes artificielles. C’étaient de frai- 
ches retraites pour les journées chaudes 
de l’été où il était agréable d'entendre 
la chute de l’eau sur les pierres moussues 
et de voir les divinités marines enca- 
drées de stalagmites stylisées. Mais tout 
ceci n’était en fait qu’une manifestation 
de l’attirance contemporaine pour l’é- 
trange et le curieux. Les grottes nous 
ramenaient par-delà l’âge de pierre 
vers un passé préhumain, préreptilien. 

Les Romains avaient déjà éprouvé 
cette nostalgie et ils avaient édifié des 
grottes incrustées de pierre ponce, de 
coquillages et de diverses roches poreu- 
ses. Soucieux de faire revivre le monde 
antique sous toutes ses formes, les hom- 
mes de la Renaissance imitèrent les 
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Frontispice du traité de A.P. Philippo Bonanno: 
observatione Animalium Testaceorum curiosis naturae inspectoribus.» Rome, 1684. 


grottes romaines. Publié à Florence à la 
fin du XVE siècle, le « De Re Aedifica- 
toria », d’Alberti, traite entre autres de 
l'aménagement des jardins. L’auteur 
y insiste sur l'importance du site, sur 
l'accord nécessaire entre le paysage et le 
jardin, il recommande l’usage des grot- 
tes et fontaines à la manière romaine 
et va jusqu’à décrire une grotte dans 
laquelle un revêtement de cire verte 
imite la mousse. Cosme Ier de Médicis 
fut un des premiers à mettre en pratique 
semblables conceptions. Son jardin de 
Castello près de Florence, réalisé par 
Nicolo Pericol, dit le Tribolo, comportait 
labyrinthe, fontaines, vivier et grottes 
ornées de coquillages. L’emploi artificiel 
d'éléments naturels, le choix de roches 
d’aspect particulier («spugna » et « pu- 
mice ») pour imiter concrétions et congé- 
lations, étaient à la mode. 
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«Recreatio mentis et oculi, in 


En France, la grotte repose de la 
solennité du style noble. La Bastie 
d’Urfé, dans la Loire, en donne un bon 
exemple. Construite en 1551 par Claude 
d'Urfé, d’abord ambassadeur près le 


Le Cabinet du roi, 1676 : 
de la grotte de Versailles, ornée de trois 
groupes de marbre blanc, qui représente 
le Soleil au mihieu des nymphes, de 
Thétis et ses chevaux. Gravure-de Le 
Pautre (signée «Le Potre»). Détail. C’est 
à l'emplacement actuel de la chapelle que 
s'élevait la Grotte de Thétis, conçue par 
Charles Perrault, réalisée vers 1665 par 
son frère Claude Perrault, en collabora- 
tion avec Le Brun, et dont La Fontaine 
a laissé une description en vers. Les 
statues y furent placées en 1672. La grotte 
fut détruite dès 1684, lors de la construc- 
tion de l'aile nord du château par Mansart. 


Vue du fonds, 


Saint-Siège, puis gouverneur des 
fants royaux et surintendant de la 
Maison du Dauphin, la Bastie était 
à l’époque considérée comme la meil- 
leure illustration du genre italien. 4 

Importée en Angleterre, la grotte al- 
lait y devenir le jouet d’'Evelyn et de. 
ses contemporains. Connu surtout pour 
son journal et ses essais, Evelyn écrivit 
aussi des traités sur l’art des jardins; 
lui-même possédait à Sayes Court un très 
beau domaine où résida Pierre le Grand 
lors de sa visite aux chantiers navals 
de Deptford. Le tzar traita, dit-on, de 
scandaleuse façon le jardin d’Evelyn: 
il s’amusait à se faire pousser en 
brouette le long des haïes de houx. 

Transplantées outre-Manche, les grot- 
tes devinrent des lieux où «dans l’hor- 
reur des ténèbres la haute société fris- 
sonnait avec les poètes». En 1752, Sir 
Francis Dashwood fondait l’ordre de 
Saint-Francis de Medmenham et de som- 
bres récits circulèrent bientôt sur les in- 
nombrables pratiques auxquelles se li- 
vraient les adeptes dans les cavernes 
crayeuses de West Wycombe : on y célé- 
brait des messes noires sur les autels pro- 
fanés. Les cavernes sont toujours là, creu- 
sant sur quelques centaines de mètres 
le flane escarpé de la colline ; leur entrée 
est faite de fausses ruines gothiques en 
silex, dont la blancheur contraste avec 
le rideau vert sombre des ifs. 

Toutes les grottes ne participent pas 
de cette atmosphère simstre, bien que 
beaucoup d’entre elles soient tout aussi 
extravagantes. À Stourhead, près de 
Salisbury, dans le parc dessiné par un 
riche banquier, se trouvait l’Ermitage, 
une petite bâtisse dissimulée parmi les 
arbres. Ce n’était pas exactement une 
grotte : elle était presque entièrement. 
composée de troncs d'arbres retournés 
dont les racines liées ensemble formaient 
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> thé En 1719. Cette planche montre l’ensemble des collections de l’auteur. 
Lr000 était Lobtine à suggérer aux amateurs. des idées pour l’arrangement de leurs propres collections. (Voir page 49.) 


une sorte de toit pointu ; de longs être fantastique. Les troncs ont pourri 
tentacules convulsés s’arquaient pour depuis et plus rien ne reste de cette 
en tracer les arêtes. Le spectacle devait construction, sinon un plan conservé 
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à Stockholm, qui montre trois salles 
dont l’une est intitulée la Cellule du 
Druide. Cette cellule était meublée 
d'une table rustique et de quelques 
sièges constitués par des troncs d’arbres. 
Il y eut, en Angleterre, plusieurs autres 
ermitages où les produits forestiers 
étaient ainsi mis à mal. Miss Jones, 
dans son livre «Follies and Grottos », 
raconte que les riches propriétaires ter- 
riens, qui s’amusaient à agrémenter 
leurs pares d’ermitages, faisaient même 
paraître des annonces réclamant un 
ermite «qui consentît à vivre sous terre 
invisible et silencieux, sans se couper 
la barbe et les cheveux pendant sept 

On lui promettait une chère dél- 
cate et une confortable cellule pourvue 
de livres et même d’un orgue». Les 
sept ans passés, une rente viagère 
annuelle de cinquante livres devait être 
versée à l'intéressé. Un candidat ermite 


Venise, 1672. La gravure représente l’en- 
semble du musée de l’empereur Ferdinand 
III d'Allemagne. Les « curiosités », plan- 
tes, oiseaux et poissons empaillés, coquilla- 
ges garnissent les murs et même le plafond. 


51 


accepta l'offre, mais ne put tenir que 
quatre ans. 


$ hasv , aménagée en 1951 sur le modèle du pavillon de coquillages du château 

#2 a boutliel 169 300 on a ntm 800 000 de toutes espèces et de toutes provenances, 4 tonnes de marbre de Carrare, 

1 ionne et demie de nacre Tahiti, 1 tonne de verre bleu ‘et 400 kilos de verre notr ont été utilisés. Il a fallu un an de travail et 

de patientes recherches, sous la direction de M. Raymond Bernard, architecte de M. Lopez, avec la collaboration de M. Coat, 
directeur des Etablissements Germain, pour venir à bout de l’entreprise. 


Les vestiges d’une grotte existent 


encore à Twickenham dans le parc de 


ce qui fut la propriété d'Alexandre 
Pope. Le célèbre poète philosophe s’était 
fait bâtir une demeure sur la route de 
Londres au château royal d'Hampton 
Court; désireux de relier sa maison 
à son jardin, il avait fait creuser un 
tunnel sous la route. Les murs et les 
arches sont revêtus d’une imitation de 
cette pierre volcanique qu’on appelle 
la tuffa. Des pierres semi-précieuses, 
des minerais et des morceaux de verre 
réfléchissants y sont insérés. La grotte 
formait ainsi une sorte de cabinet miné- 
ralogique tapissé des blocs d’améthyste, 
des cristaux, des minerais d’argent du 
Mexique et des coraux offerts à Pope 


Nurem- 
A 1600. Les aus figures sont en 
argent, l’arbre en corail, le socle d'argent 
incrusté de pierres précieuses et de 
coquillages. Hauteur : 35 centimètres. 
Munich, Musée National. 


l IN EULET In € ve: 


par ses amis. Tout récemment encore, 
on pouvait visiter l'extraordinaire grotte 
de coquillages d’Oatlands Park — 
qu'on vient de démolir, hélas ! C’est là 
que le duc d’York offrit à l’empereur 
de Russie et à d’autres vainqueurs de 
Waterloo un somptueux banquet. Les 
murs disparaissaient sous une épaisse 
couche de spath d’une blancheur écla- 
tante. Des cauris et d’autres coquillages, 
blancs ou roses, alternaient avec des 
miroirs et des appliques de cristal. Un 
des corridors menant aux chambres 
était entièrement tapissé de dents de 
chevaux tués à Waterloo. 


april rt le { oquillages à Goodwood | P ark » 
dans le Sussez. Ce pavillon, aménagé 
à partir de 1739, est du plus pur style 
anglais de l’époque. La duchesse de Rich- 
mond et sa fille avaient passé sept ans 
à incruster des coquillages dans les cais- 
sons du plafond, les guirlandes et les 
urnes des murs. Goodsood est aujourd’hui 
encore la propriété de la famille Richmond. 
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| Page ct- Écontre, js bibliothèque de. Rode- 
rick Cameron dans son appartement part- 
sien. Des formes naturelles sont disposé es 
çà. et là parmi les livres. Auteur . 
| plusieurs ouvrages de voyages, Roderick 

Cameron a rapporté ces objets des divers 
continents qu'il a visités. Décoratifs en 


eux- mêmes, ces éléments apportent une. 


note exotique au décor moderne de son 
appartement. Ouvert sur le bureau, Les 
Délices Physiques Choisies, de Knorr, 
publié à Nuremberg en 1754. Ce livre est 
un des ouvrages d'Histoire Naturelle les 
plus rares et les plus beaux. La planche 
. peinte à la main que l’on voit ici repré- 
. sente un coquillage de l'espèce Nautilus. 


Ci-contre, à droite, détails de la bibliothè- 


que de R: Cameron. Sur une des pers 
sont groupés des cristaux et des morceai 

de quartz. Les deux petites pierres billes 
sont des topazes claires de Ceylan. 
Sur une autre planche, 'on a disposé des 
fragments de verre romain trouvés en Afri- 
que du Nord. Les carapaces brillantes de 
scarabées d’ Amérique du Sud, d'Afrique 
et de Ceylan font écho aux reflets irisés du 
verre que rappellent aussi les ailes dia- 
prées des papillons de Sumatra et du Siam. 


Au XVIII siècle, il n’y avait guère 
de parcs qui ne s’enorgueillit de quelque 
grotte, temple ou ruines. C'était l’âge 
de la raison, c'était aussi celui de la 
fantaisie. Encouragé par les écrits de 
. Jean-Jacques Rousseau, chacun voulait 
organiser son jardin de telle manière 
quil donnât l'illusion de la nature à 
état sauvage — mais il s'agissait 

tout de même d’une nature revue et 
corrigée par l’homme sur le mode 
* romantique. Goodwood Park, dans le 

Sussex, abrite un très élégant petit 
pavillon entièrement garni de coquilla- 
ges, mais les coquillages ici ont été 
employés comme un architecte utilise- 
raït le bois, la pierre ou le plâtre. Il fallut 
à la duchesse de Richmond et à ses 
deux filles sept ans pour le terminer. 
Le duc lui-même y travailla à locca- 
sion. On peut voir les initiales de la 
famille réchampies sur le plafond. Un 
pavillon analogue fut édifié dans le Parc 
de Rambouillet par le duc de Penthiè- 
vre pour sa Jeune bru, la princesse de 
Lamballe. Il est d’une architecture 

. rigoureuse avec ses colonnes ioniques 
et ses niches joliment incrustées de 
moules aux coquilles assorties. Des 
pierres de différentes couleurs polies par 
Veau composent une mosaïque; l’en- 
semble rayonne d’une lueur nacrée. 


Le scarabée repr la planche 


de L'Entomolocie exotique de Dre 


_ publiée à Londres en 1837, est de la. 


même espèce que celui épinglé dans la 
boîte. C’est un insecte de la Jamaïque, 
* dont la carapace, rouge sombre taché 
_ de noir, est particulièrement décorative. 


du décorateur 
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installé à Londres par les éditeurs de l’Archi- 
tectural Review sous les bureaux de leur revue. Le nom du «pub», qui fait allusion 
à la reine Anne, d’origine danoise, rappelle le quartier de Queen Anne’s Gate où 
sont situés les bureaux de la maison d'édition. Le bar où la rédaction reçoit ses hôtes 
est la reconstitution d’un « pub » du XIXE siècle avec son décor d'animaux empaulles. 


En Russie, Charles Cameron, un 
Ecossais émigré, travaillait pour l’impé- 
ratrice Catherine à Tsarskoe Selo. Il 
édifia un pavillon d’agate, fantaisie 
exotique et précieuse dans lequel deux 
pièces sont tapissées de petits fragments 
d’agate et de malachite dont les couleurs 
contrastées sont habilement assemblées. 
Le même palais comporte une salle en- 
tièrement marquetée d’ambre. En Autri- 
che, à Schœnbrun, les murs d’un des 
petits appartements sont contreplaqués 
d’écaille. 

On pourrait citer encore d’innom- 
brables exemples. Mais au fur et à 
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mesure que le siècle avance, l'attitude 
de l’homme à l’égard de la nature se 
modifie quelque peu et devient plus 
scientifique. Le XIXE siècle devait 
être l’âge de l'amateur d'histoire natu- 
relle bien informé. On cataloguait co- 
quillages, cristaux et papillons, on clas- 
sait soigneusement dans des albums les 
Chez R. Cameron, é 
et une boîte 
provenant de la Côte de l’Or, recouverte 
de cauris blancs, ces coquillages que les 
populations de l'Afrique Occidentale em- 
ployaient comme de la monnaie. 


plantes séchées. A l’aube de ce siècle; 


Redouté donnait déjà ses planches de 
fleurs si séduisantes et d’une si grande 
précision anatomique, tandis que Risso 
publiait son extraordinaire «Histoire 
Naturelle des Orangers». La connais- 
sance de la faune et de la flore du globe 
ne cessait de s’enrichir. Les naturalistes 
européens recevaient des spécimens soi 
gneusement montés d’'Hercules Atlas 
du Queensland, un papillon dont les 
ailes ouvertes mesurent environ vingt- 
cinq centimètres, ou des lombrics géants 
lovés dans des flacons d’aleool. C'était le 
temps où les capitaines au long cours 
rapportaient des cauris tigrés gros 
comme des œufs de canes, qui allaient 
être ensuite sertis d’argent et transfor- 
més en tabatière, ou bien des coques de 
noix de coeo glanées sur quelque atoll 
frangé de palmes, dont ils feraient des 
bols après les avoir grattées et polies. [ls 
rapportalent aussi toute une moisson 
d'œufs d’autruches et de ces œufs d’é- 
meux jaune bilieux. Pendant les longues 
soirées d’hiver passées dans leur univers 
de bois craquant, ils graveraient leurs 
trésors comme des camées, y inscrivant 
le récit de quelque aventure que la nos- 
talgie embellissait. J’ai vu l’Ave Maria 
gravé sur une coquille d’œuf d’autruche. 
La conchyliologie — science des coquil- 
lages — était devenue un passe-temps 
populaire ; la vie de nombreux amateurs 
passionnés s’encombrait de bivalves et 
de mollusques, de cauris roses ou mau- 
ves, d’escargots mouchetés de noir et 
de blanc, de trochus, d’æils de chats 
rayés de vert. Les vitrines de leurs 
cabinets rayonnaient de ravissants colo- 
ris marins, allant du rose et du mauve 
à la pourpre sombre, de la blancheur 
de la nacre à la noirceur de l’encre, du 
chamois le plus clair à l’orangé le plus 
éclatant. Certains coquillages sont con- 
vulsés, d’autres lisses comme la porce- 


laine, plissés comme de la mousseline, 


cannelés comme des colonnes ou spiralés 
et pointus à la manière d’un tire-bou- 


PURE PE 


Lo rhA 
Le Chüteat 


s a été construit vers 1610, dans un style Henri IV très pur, par M. de Harville, marquis de 


Palaiseau, dont la famille s’éteignit à la fin du XVIIIe siècle. En 1871, la duchesse d’Uzès l’aménagea en rendez-vous de 

chasse pour l’équipage de Rambouillet, qui y gardait ses chevaux et sa meute. Elle fit commencer le décor du manoir, que le duc 

de'Brissac, son actuel propriétaire, poursuit aujourd’hui. Deux mille quatre cents massacres et trophées sont répartis dans les 
chambres, l'escalier, et surtout dans le grand salon, ci-dessus, qui en comporte huit cents. 


chon ; d’autres encore sont façonnés et 
lustrés comme la moire, ou piqués au 
petit point comme une tapisserie. Quoi 
de surprenant à ce que nos grands-tan- 
tes se soient amusées à coller ces trésors 
sur des boîtes ou sur l’encadrement 
de leurs miroirs. 

Dans la seconde moitié du siècle, les 
femmes écrivent volontiers des livres 


sur la manière d’arranger un intérieur 


timbale est décorée de 


avec goût. Il n’est jardin respectable qui 
ne possède un amoncellement de pierres 
couvertes de mousses semées de fou- 
gères, surmontées le plus souvent de 


Sur une petite table, chez Me Schiapa- 
rell, des objets composés de fra ts à 


fi 


La 


défense d’élé intés en argent. 
défenses de sanglier. 


1 


_ La surface rugueuse de la corne con- 


traste avec la matière lisse du métal. 


pr 


l'effigie en bronze de quelque poète. 
Un auteur du temps, Miss Shirley 
Hibbard, dans son livre sur les orne- 
ments rustiques, affirme qu’en élevant 
ces monticules, on fait preuve de santé 
morale, car (ceux qui sont attentifs 
aux effets naturels qui respirent la 
pureté, le calme et la paix, sont des 
gens sains d'esprit comme de corps ». 
Les demeures de ces (gens sains», s'ils 
se conformaient au goût du jour, com- 
prenaient certainement une fougeraie, 
des meubles en corne et un aquarium. 

Il y a bien d’autres applications des 
formes naturelles à la décoration dont 
il serait trop long de parler ici. Nous 
n'avons rien dit par exemple de ces 
salles de trophées qu’on trouve dans 
tant de manoirs et de pavillons de 
chasse. Quand les propriétaires ont été 
jusqu’en Afrique effectuer leurs battues, 
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Un coin. de l'entrée dans: l'appartement 
parisien de la générale Béthouart. Pas- 
sionnée de chasse, la générale, pendant 
le séjour de son mari en Autriche, a müs 
de nombreux chamois à son tableau. De 
retour à Paris, elle a composé elle-même 
l’arrangement de ces cornes qu’elle a fait 
monter sur des socles verts et blancs, 
d’après un modèle du XVIIIe siècle pro- 


venant d’un château, près de Salzbourg. 


A l’époque romantique, on raffolait des 
meubles faits de cornes d'animaux. Le 
siège ci-contre est digne d’un pavillon 
de chasse d’Elizabeth d’ Autriche ou d’un 
château écossais décrit par Walter Scott. 
A Balmoral, la reine Victoria possédait 
plusieurs objets de ce genre. Nous avons 
trouvé cette chaise en bois de cerf chez un 
antiquaire parisien: (L° Air de la Chasse». 


A l'extrême droite, dans le hall de Mme 
Schiaparell, porte-manteau en bois de cerf 
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les murs s’ornent des têtes empaillées 


de l’antilope à sabre, ou de la gazelle à 


du décorateu r 


-corne en lyre qui vous fixent de leurs 


doux yeux frangés de longs cils. Il y a 
aussi dans les châteaux de France, 
d’Ecosse ou d'Autriche des halls entiè- 
rement tapissés de ramures. 

J’ai vu des défenses d’éléphants, 
lissées et polies, traitées comme des 
sculptures abstraites et l’un de mes 
biens les plus précieux est la carapace 
d’une petite tortue montée en briquet. 
Elle est si bien travaillée qu'il faut, 
pour découvrir la transformation, re- 
tourner la carapace marquée de losan- 
ges. 

Il n’est pas de limite au plaisir que 
l’on peut se procurer en donnant libre 
cours à son imagination. Le décor de la 
vie contemporaine, menacé. par l’uni- 
formité et la banalité, réclame ces 
envols de la fantaisie rendus plus faciles 
aujourd’hui que les naturalistes mettent 
à notre portée l’équivalent des cargai- 
sons exotiques d'autrefois. C’est ce que 
les Japonais, avec leur subtilité coutu- 
mière, ont admirablement compris. Le 
style de leur architecture et de leur 
décor a influencé les jeunes architectes 
d'Europe et d'Amérique. Regardons un 
intérieur Japonais classique avec ses 


parois coulissantes de bois léger ou de 


papier blanc qui obéissent à la moindre 
pression du doigt. Le sol est recouvert 


de «tatamis», ces nattes dont la fibre 


prend avec le temps des tons d’or pâle. 
Une atmosphère d’austérité rigoureuse 
règne partout, un sentiment d’espace 
aussi; la même impression émane des 
maisons construites par les architectes 


américains Richard Neutra ou Philip 
Johnson. La sécheresse du décor est, 


tempérée par la perspective d’un jardin 
ou d’une cour ratissée de frais et ornée 
de soigneux amoncellements de rochers. 
Le propriétaire, qui a souvent passé des 


Des formes naturelles de toutes. son 


animent le. salon de Mme Schiaparelli, 
: à Paris. Sur la table, devant le canapé 


recouvert de peaux de bêtes une défense 
d'éléphant polie fait l'effet d’une sculp-. 
ture abstraite. Auprès d’elle, des cristaux : 
d’améthyste et un grand coquillage monté 
en boîte. Sur la cheminée, parmi les 
statuettes orientales, des coupes en noix de 
coco serties d'argent. Ces coupes, qui sont 
souvent d’origine anglaise, étaient :très 
à la mode au siècle dernier. À gauche de 
la cheminée, quatre gobelets d’ivoiré. Sur 
la table ronde à droite, des poissons arti- 
culés et des oiseaux en argent. Au sol: 
une tête de bélier écossais empaillée. 


mois à choisir ces pierres et à les assem- 
bler, est amplement récompensé de ce 
patient travail lorsqu'il peut, tranquille- 
ment assis chez lui, évoquer des chaînes 
de montagne frangées de brume ou les 
rocs d’une falaise battue par la mer, en 
contemplant son jardin. 

Habilement utilisés, les objets de la 
nature reportent à l’infini les frontières 
de l’imagination ; un cristal d’amé-. 
thyste peut suggérer tous les trésors 
d’Aladin et le nom d’un insecte sufhit 
à nous emmener vers l'estuaire embué 
d’une rivière de la côte africaine. Je 
possède un papillon tacheté de bleu 
azur attrapé sur les collines ensoleillées 
d’une plantation de thé à Ceylan. Il me 
suffit de regarder la boîte de verre dans 
laquelle il repose pour être aussitôt 
transporté parmi les rangs noirs et serrés 
des arbustes à thé dont les tendres pous- 
ses sont abritées de l’ardeur du soleil 
par les troncs blancs des albazia. R. C. 


Si vous voulez en savoir davantage 


Regardez pages 60 à 63 et pages 70 à 73. 
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Reportage photographique de Robert Doisneau 
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, TE 3 
stat de roche 


A gauche, une boule de cri l 
de Madagascar. À droite, un cristal d 
quartz corrodé par des eaux acides 
provenant aussi de Madagascar. Ce son 
des objets de cette sorte qui ont été utilisé, 
pour les arrangements que nous montron. 
pages 54 et 55. La boule de cristal de roche 
« 40 000 fr. Le cristal de quartz : 4000 fr 
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truit pour Samuel Bernard, le fils du banquier de Louis XIV, il ne reste que le portail et l'escalier ; mais ce qui attire le passant 
peut-être plus que l'architecture de l'immeuble, ce sont les deux vitrines aménagées dans la AO C’est là que la maison Deyrolle 
présente sa marchandise. Le promeneur le plus indifférent s'arrête, fasciné par l'extraordinaire assemblage des objets exposés : 
minéraux, fossiles, coquillages, jusqu’à des écorchés et des squelettes. Deyrolle, un des plus anciens établissements français du genre, 
est spécialisé dans les sciences naturelles depuis plus d’un siècle. La maison, fondée en 1831 par Jean-Baptiste Deyrolle, appartient 
encore à sa famille. Jean-Baptiste était entomologiste, son fils Achille suieit la même voie. A 20 ans, il fit au Brésil un voyage 
d'exploration scientifique, dont il rapporta une abondante collection d'insectes et de papillons qui fut rapidement vendue. Les acti- 
pités de la famille s'étendant en même temps que sa clientèle, les Deyrolle furent bientôt maîtres dans l’art de naturaliser les ani- 
maux : toutes sortes de bêtes sauvages passèrent par leurs mains, y compris des girafes et des éléphants. L'énorme baleine présentée 
à l'exposition de 1900 venait des ateliers Deyrolle. Ils commencèrent en même temps à fabriquer les appareils de physique et les 
divers instruments nécessäires aux laboratoires de chimie des facultés, lycées et collèges. La maison fournit maintenant le monde 
entier. L'autre jour, on préparait l'envoi fait par l'Unesco au Ministère de l'Education de Budapest : un hibou empaillé et quel- 
ques spécimens de serpents lovés dans des bouteilles d’alcool. Des étiquettes émaiilées bleu et blanc avec des mains indicatrices, 
pendent du plafond désignant les différents départements : minéralogie, géologie, préhistoire, matériel d'enseignement. 


Le personnel de l'établissement, comme celui de. bien des naturalistes parisiens, a repéré récemment qu'un nouvetu type 
de client s’ajoutait à l’habitué venant acheter une série de chenilles soufflées destinées à ses recherches et au lycée commandant 
des rochers granitoïdes pour travaux pratiques. Ce nouvel acheteur, attiré par l'étrange beauté et la poésie de la marchandise, acquiert 
papillons, cristaux, scarabées et même ces petits squelettes ressemblant à de délicates sculptures, pour décorer son appartement. 


À 
Crâne de dauphin monté. Il s’agit là d'un 
trapail très minutieux que l’on exécute 
rarement. Les os, séparés les uns des 
autres, sont reliés par des fils de laiton. 
Admirable objet de décoration, proche des 
sculptures abstraites les plus raffinées. 


"1, Le hi f | 


Le squelette d’une tortue du Niger 
destiné à l'étude anatomique. Au-dessus, 
coquillage «Cassis Rufa» — casque 
rouge — provenant de l’océan Indien, 
utilisé dans la fabrication des camées. 


Destiné à servir d'objet d'étude, ce grand»- 
paon de nuit peut, monté sous verre, être 
utilisé comme presse-papier. 3000 francs. 
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En éceniant la rue du Bac vers la Sérue on passe devant une très belle maison au portail monumental. De cet hôtel cons- 


Cette photographie, prise à l’usine Deyrolle 
de Montreuil, montre un écorché grandeur 
nature en matière plastique, du modèle « 
utilisé dans les lycées, facultés et écoles 
d'infirmières. L'objet, prêt à partir, tient 
à la main, son ordre de livraison. La 
Jeune femme qui montre le calice agrandi 
d’une fleur de mauve est préposée à la 
peinture des modèles en matière plastique. 


En bas à gauche, quille dé nautilus 
provenant de l'océan Pacifique : 2500 fr. ; 
derrière, corail de la Guadeloupe : 1000 fr. 


| natière plastique ; des nervures 
oes désirer les veines, les paisseaux 
sanguins et les muscles. Au second plan, 
ine fleur d'iris blanc très agrandie. 


Les appareils scientifiques sont une des 
spécialités des. Etablissements Deyrolle 
qui ont, par contre, abandonné la fabri- 
cation des effigies en plâtre d'hommes 
célèbres. Quelques personnalités invendues, 
dont le Dante reproduit ia, demeurent 
encore dans la boutique de la rue du Bac. 


Le : 3800 ae Au premier 


plan, une paite 


1780 francs. 


eurs de fuchsia: agrandies, une 


série d'oreilles anatomiques, 


un SOLE 
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48X31 cm. Cette très belle 
aquarelle rehaussée de gouache 
a fait 1000000 de francs le 
11 décembre, à l'Hôtel Drouot. 


La Galerie Charpentier ayant 
clos ses portes, des ventes très 
variées attirèrent de nombreux 
amateurs à l'Hôtel Drouot à la 
fin de l’année dernière. 

Le 11 décembre, M€ Bellier, 
assisté de M. et Mlle Caïlac, 
dispersait un bel ensemble de 
tableaux et dessins modernes. 
Un Paysage, aquarelle de Buf- 
fet, fit 350 000 francs ; un O/f- 
cier en costume de Palikare, 
aquarelle d’Eugène Delacroix : 
280 000 francs ; un lavis de 
Dufy, Buste de femme accoudée, 
1919 : 200 000 francs ; de Max 
Ernst, l’Oiseau en cage, 1925, 
dessin au crayon : 260 000 fr. ; 
une aquarelle gouachée de Paul 
Klee, Position de danse, 1935 : 
1000 000 de francs; un Vu 
assis, de face, à l’encre de Chine, 
par Roger de La Fresnaye : 
165 000 francs : Fleurs, fruit 
et bouteille, 1953, aquarelle de 


Fernand Léger : 305 000 francs ; 
un dessin à l’encre de Chine, 
Eléments mécaniques, également 
de Léger : 310 000 francs ; un 
dessin au crayon, Tête de femme 
de profil, 1928, par Henri Ma- 
tisse : 111 000 francs ; du même, 
un dessin à la plume : Fleurs et 
fruits, 1941: 320 000 francs ; 
une gouache de Mir6, Person- 
nages : 700000 francs; une 
gouache de Petitjean, le Petit 
bras de la Seine au Pont Marie : 
180 000 francs ; Faunes et Cen- 


le dés. 1755. Plume et sanguine. 
32,3X 20,7 cm. Ce dessin re- 
haussé a fait 370000 francs le 
18 décembre à l'Hôtel Drouot. 


J de 1, de Saint Augustin, manuscrit français exécuté au X Ve pour 
unmembre de L tantlle du Bellay. fe manuscrit a été payé 2470 000 fr., le 16 décembre à l'Hôtel Drouot. 


tauresse, 1956, dessin aux 
crayons de couleurs par Picas- 
o : 850 000 francs ; une aqua- 
relle de Pissarro, Paysanne 
debout : 260000 francs; un 
Paysage d'Ile-de-France, par 
Dunoyer de Segonzac, aqua- 
relle : 1 000 000 de francs. 

Une sculpture de Rodin, 
étude pour Balzac, plâtre : 
105 000 francs. 

Parmi les tableaux, retenons 
quelques prix. Le Zodiaque, par 
Atlan, fit 400 000 francs; un 


petit Paysage, de Boudin, 1869 : 


1 000 000 de francs ; une Bai- 
gneuse étendue, par Braque : 
3 500 000 francs ; la Promenade, 
par Alfred de Dreux : 1 million 
300 000 francs ; 


le Jardin, Tou- 


lon, 1931, par Othon Friesz : 
775 000 francs ; de Camoin, la 
Vallée de Crozant, 1894: 
400 000 francs ; Antibes, 1889, 
par Harpignies : 900 000 francs ; 
Soir de neige au plateau du Mont 
Valérien : 405 000 francs; les. 
Bords de l'Oise à l'Isle-Adam, 
1889, par Loiseau : 300 000 fr. ; 
le Rayon vert, 1904, de Paul Si- 
gnac: 4 000 000 ‘de francs ; 
Le Lapin agile sous la neige, par 
Utrillo : 1 350 000 franes; du 
même, Eglise en banlieue”: 
1 700 000 francs ; 
dans un intérieur, 1934, 
Jacques Villon : 520 000 Fans 
Le même jour, Me Rheims 
dispersait une belle réunion de 
porcelaines anciennes et d’ar-. 


Femme nue 


Du préraphaëélite Edward B 


datant de 1873-1875 a été pa yée : £ 3400 le 4 Dons chez Sotheby. 


genterie. Un ensemble rare de 
81 couteaux et fourchettes à 
manches de porcelaine, pâte 


tendre de Mennecy, Saint-Cloud, 


Chantilly et porcelaine de la 
Chine, Famille verte : 541 000 
francs ; une paire de grandes 

_ potiches en Delft, marque Py- 
nacker : 380 000 francs ; parmi 
les faïences de Marseille, de la 
fabrique de Robert, notons un 
compotier à bords contournés, 
décor polychrome : 205 000 fr. ; 
deux assiettes à bords con- 
tournés, décor polychrome et or: 
200 000 et 210 000 francs. 

Une paire de grands candéla- 
bres en argent, travail d’Odiot : 
350 000 francs ; une autre paire 
‘de candélabres.et quatre coupes 


rondes, travail d’Odiot : 
405 000 francs; deux rafrai- 
chissoirs d’époque Restaura- 


tion, également travail d’Odiot : 
465 000 francs ; une paire de 
légumiers d'époque Empire, tra- 
vail de Antoine Boulier: 
365 000 francs. 

‘Le 13 décembre, M€ Bezançon 
adjugeait une toile attribuée 
à Domenico Tiepolo, Le Ban- 
quet d'Antoine et de Cléopâtre: 
3 000 000 de francs. 

Le même jour, dans la vente 


dirigée par Mes Läbert, Robert 


. Cette peinture 


et Boscher, assistés de MM. Lo- 
renceau, Heim-Gairac et Rou- 
dillon, retenons le prix de 
1 025 000 francs obtenu par une 
tapisserie d’après Dufy, Scène 
champêtre, et celui de 680 000 fr. 
pour une suite de fauteuils 
d'époque Louis XVI, estam- 
pillés de N. Lexelant. 

Le 15 décembre, MS Huvey 
et Chapelle, assistés de MM. de 
Knyff et Dillée, dirigeaient, à 
Versailles, une vente de ta- 
bleaux, meubles et objets d’art. 
Une toile de Othon Friesz, Envi- 
rons de Toulon, fit 300 000 fr. 
Parmi les meubles, quatre 
fauteuils cannés,  d’époque 
Louis XV, estampillés de Che- 
neau : 465 000 francs ; une com- 
mode à trois rangs de tiroirs 
en bois de rose et de violette, 
estampillée Armand: 420 000 
francs ; un grand secrétaire à 
guillotine en marqueterie de bois 
de rose, d'époque Louis XV: 
980 000 francs. 

Revenons à l'Hôtel Drouot 
pour noter, dans une vente diri- 
gée le 16 décembre par M€ Ader, 
assisté de M. Dillée, le prix de 
300 000 francs obtenu par une 
coiffeuse en bois de placage 
d'époque Louis XV, estampil- 
lée R.V.L.C., et celui de 


345 000 francs pour une table 
de tric-trac en placage d’aca- 
jou, d’époque Louis XVI, es- 
tampillée Dautriche. 

Une des plus intéressantes 
ventes de ce mois de décembre 
fut celle dirigée le 18 par Me 
Ader, assisté de M. et Me Cai- 
lac. Il s’agissait d’un important 
ensemble d’aquarelles, goua- 
ches et dessins provenant d’une 
collection parisienne bien con- 
nue. Les Joueurs de dés, de 
François Boucher, plume et 
sanguine, 1755, 370 000 francs ; 
une série de dessins de l’ama- 
teur orléanais du XVITIS siècle, 
Aignan-Thomas Desfriches, par- 
mi lesquels deux lavis d’encre 
de Chine, la Terrasse de M. Le- 
noir à Beaugé et la Chapelle 
au bord de l’eau, 1777 : 52 000 fr. 


ns 


Vers 1925. 


Colonna se vendit 250 000 fr., 
mais la plupart firent 40 000 
à 100 000 francs avec quelques 
enchères plus élevées, comme 
cette Vue de la colonne Trajan, 
qui obtint 170 000 francs. 
Les 19 et 20 décembre, 
ME Ader, assisté de M. Froma- 
ger, vendait des bijoux, objets 
de vitrine et de l’argenterie. 
Parmi les nombreuses boîtes 
du XVIII siècle, notons le prix 
de 175 000 francs donné pour 
une boîte rectangulaire en or, 
ciselée de guirlandes de rosés, 
ornée d’un émail peint d’une 
scène mythologique; celui de 
180 000 francs pour une boîte 
ovale en or guilloché, ciselée 
et émaillée de fleurettes poly- 
chromes et, sur le couvercle, 
d’une scène allégorique dans un 


= 
PT EE : 


Vendue le 20 décem- 


ei à Drouot, cette peinture à la détrempe atteignit 3 500 000 francs. 


une vue de la Place Saint-Marc 
pendant le carnaval, par Gia- 
como Guardi, plume et lavis 
d'encre de Chine : 205 000 fr. ; 
une Vue de Constantinople, goua- 
che de Hilaire : 95 000 francs ; 
deux gouaches de Lacroix de 
Marseille, Marines, 1767 : 
300 000 francs ; une Servante 
russe, par Leprince, lavis d’en- 
cre de Chine : 240 000 francs. 

Le clou de la vente était 
l’ensemble de cinquante-huit 
aquarelles du petit maître pari- 
sien Victor-Jean Nicolle, repré- 
sentant pour la plupart des vues 
d'Italie; une Vue de la place 


Pa 


l 73x92 cm. 
poussée jusqu’ à 4 000 000 de francs le 11 décembre à V'Hôtel Drouot. 


médaillon ; une boîte ronde en 
mosaïque de pierres dures mul- 
ticolores, montée en or, ciselée 
de guirlandes de roses et dou- 
blée d’écaille brune, travail de 
Jean-François Delaunoy, Paris, 
1875 : 62 000 francs; un étui 
à cire à six pans en or émaillé 
bleu, à médaillons de person- 
nages, d'époque Louis XVI: 
73 000 francs ; une écuelle et 
son couvercle en argent, poin- 
çon de Besançon, XVIII siècle: 
175 000 francs ; un plat rond en 
argent, à contours, travail de 
François-Thomas Germain : 
130 000 francs ; deux plats 


La toile, de 1904, a été 
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ronds en argent à contours, 


- l'un au poinçcon de Meaux, 


l'autre à celui de Paris, travail 
de Nicolas-Clément Vallières. 

Le 20 décembre, M°S Bellier 
et Muel, assistés de MM. Pacitti 
et Prost, dirigeaient une vente 
de tableaux, meubles et objets 
d'art appartenant à M. L.P.B. 
Une aquarelle de Boudin, la 
Plage de Scheveningen, 1876, fit 
260 000 francs ; un fusain re- 
haussé de pastel, Danseuse, par 
Degas: 515000 francs; une 
Jeune femme arrangeant des 
fleurs, par Laprade : 110 000 fr.; 
un Paysage champêtre, de Pis- 
sarro: 251 000 francs. Parmi les 
tableaux, Gelée blanche, par 
Guillaumin, fit 620 000 francs ; 
du même, un Paysage de neige 


aux environs de  Crozant: 
602 000 francs ; la Récolte des 
fruis, de Pierre Laprade : 


615 000 francs; toujours de 
Laprade, une Femme dans un 


poinçon attribué à Adrien Fo- 
ley : 290 000 francs ; une sau- 
cière en argent, Paris, 1792, 
poinçcon de Jean-Charles Leri- 
che: 550000 francs. 

Une pendule forme borne en 
bronze ciselé et doré, cadran 
à quantièmes de Herbaut, Paris: 
420 000 francs. Parmi les meu- 
bles, un fauteuil de bureau 
d'époque Louis XV, estam- 
pillé de Lerouge : 113 000 fr. ; 
quatre fauteuils à dossier plat, 
d'époque Louis XV, estampillés 
de Guillaume Avisse : 1 050 000 
francs; une petite marquise à 
dossier rectangulaire d’époque 
Louis XV, estampillée de L.C. 
Carpentier : 720 000 francs ; une 
paire de fauteuils à dossier 
plat, l’un estampillé de Gourdin 
Père : 730 000 francs. Une paire 
de fauteuils à dossier cabriolet 
d'époque Louis XV, estam- 
pillés de L.C. Carpentier : 
770 000 francs ; une petite ta- 


_ Le même jour, Me Rheims, 
assisté de MM. Foury et Char- 


les, vendait des armes ancien- - 


nes et quelques souvenirs his- 


toriques. Ün projet de testa- 


ment du roi Louis-Philippe 
(47 p. manuscrites) fut préempté 
par le Musée de Versailles au 
prix de 52 000 francs ; une gre- 
nade d'honneur du type «en 
losange », offerte par le Premier 
Consul au maréchal des logis 
Mornet, fit 400 000 francs ; un 
très rare sabre du type de «grand 
amiral de France », somptueu- 
sement orné de bronze doré, 
fut acheté par le Musée de 
l'Armée : 500 000 francs. 
Revenons maintenant en ar- 
rière pour rendre compte des 
trois importantes ventes de li- 
vres et autographes qui eurent 
lieu dans la première quinzaine 
de décembre à T Hôtel Drouot. 
Ce fut d’abord la collection 
d’un amateur d’autographes qui 


Sièges provenant de l’ensemble de meubles dessinés par Robert Adam pour Nettlecombe Court. Les 14 fau- 
teuils, deux banquettes et deux sièges d’embrasure ont été adjugés £ 7560 le 12 décembre chez Christie. 


jardin : 415 000 francs, et une 
Vue de Nevers : 600 000 francs ; 
la Seine à Bougival, d'Albert 
Lebourg : 650 000 francs; un 
Paysage du Midi, de Renoir: 
1 203 000 franes ; et enfin le plus 
gros prix, celui de 3 500 000 fr. 
fut donné pour une Partie de 
bridge, peinture à la détrempe, 
de Vuillard (vers 1925). 

Le 23 décembre, M® Ader, 
assisté de MM. Damidot et 
Lacoste et Pacitti, dispersait 
un bel ensemble d’objets d’art 
et d'ameublement. Parmi les 
pièces d’argenterie ancienne, re- 
levons quelques prix. Une gran- 
de jatte en argent, Strasbourg, 
XVIII siècle, poinçon de Imlin: 
240 000 francs ; un grand plat 
ovale, Paris, 1779, poinçon de 
Jean Debrie : 305 000 francs ; 
une paire de flambeaux à fût 
octogonal, Paris, 1713-1714; 
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ble en bois de placage, d'époque 
Louis XV, estampillée de L. 
Boudin : 1 460 000 francs ; un 
petit lit d’époque Louis XV, 
estampillé de Delaunay : 
300 000 francs ; une petite ta- 
ble rectangulaire de forme mou- 
vementée, d'époque Louis XV, 
estampillée de P. Roussel: 
2 120 000 francs ; un petit chif- 
fonnier en bois de placage: 
1 705 000 francs ; une commode 
en bois de placage, d'époque 
Louis XV: 3100 000 francs ; 
une autre commode, également 
d'époque Louis XV, estampillée 
F. Reizell : 3 000 000 de franes ; 
un bureau plat en placage 
d’ébène d’époque Louis XIV: 
1 700 000 francs ; et enfin un 
petit secrétaire en bois de pla- 
cage, d'époque Louis XV, es- 
tampillé de Bochod : 3 600 000 


francs. 


fut dispersée les 11 et 12 décem- 
bre par Me Ribault-Menetière, 
assisté de M. Castaing. 

Une correspondance d’envi- 
ron 235 lettres de Mme Adélaïde, 
sœur de Louis-Philippe, adres- 
sée au maréchal Sébastiani, fit 
112 000 francs ; une lettre de 
Charles Bonaparte, père de 
Napoléon Ier: 78000 francs ; 
une belle lettre de Bossuet : 
42 000 francs ; un ensemble de 
12 lettres et 4 dessins de Bour- 
delle : 51 000 francs ; le poème 
autographe de Chateaubriand, 
«Combien j'ai douce souve- 
nance.. » : 296 000 francs ; une 
lettre de Dumouriez au général 
Dillon (1792): 79 500 franes ; 
une splendide lettre d'amour du 
général Hugo à sa femme: 
45 000 francs ; le poème auto- 
graphe de Lamartine, « Le livre 
de la vie est le livre suprême...» : 


Vendue le 


16 décembre chez 
Sotheby à Londres, cette paire 
d'oiseaux en cloisonné d'époque 
Chien Lung à été payée £600. 


50 000 francs ; une lettre auto- 
graphe de la future Madame de 
Maintenon après la mort de 
Scarron (1660) : 143 000 francs ; 
le manuscrit autographe de 
Musset «Le rideau de ma voi- 
sine»: 184 500 francs ; 34 lettres 
de Napoléon IIT au maréchal 
Randon (1853-60) : 142 000 fr. ; 
une lettre de Germain Nouveau 
à Verlaine (1877): 155 000 fr. 

Les 412 et 13 décembre, 
ME Rheims, assisté de Mme Vi- 
dal-Mégret, vendait les livres de 
la période romantique et du 
Second Empire de la bibliothè- 
que du DT Lucien Graux.-Les 
«Cent contes drôlatiques» de 
Balzac, édition originale, 3 vol. : 
60 000 francs ; du même, « Etu- 
des de mœurs au XIXE® siècle », 
12 vol. contenant les éditions 
originales de nombreux romans: 
95 000 francs ; toujours de Bal- 
zac, l’édition originale du «Fai- 
seur » et une lettre autographe 
de Balzac sur cette pièce: 
65 000 francs ; l'édition origina- 
le des «Paysans »: 75 000 fr. ; 
les «Lettres du Président de 
Brosses », exemplaire ayant ap- 
partenu à Stendhal : 73 000 fr. ; 
« Adolphe », de Benjamin Cons- 
tant, Paris, 1816, dans son 
cartonnage original : 245 000 fr.; 
les lithographies de Delacroix 
pour «Hamlet» (1843): 73 000 fr. 
recueil de 38 dessins originaux 
de Deveria pour l’« Histoire des 
Ducs de Bourgogne : 65 000 fr. ; 
« Les Désastres de la guerre », 
Madrid, 1863 : 160 000 francs ; 
l« Histoire du Jongleur », Paris, 
1829, reliure romantique «à la 
cathédrale » : 71 000 francs ; 
Pédition originale d’«Hernani»: 
87 000 francs; une réunion 


de 


CRE k 
 d’autographes et documents sur 

la candidature de Victor Hugo, 
* en 1848 : 162 000 francs ; l’édi- 


tion originale des « Harmonies 
poétiques et religieuses» de La- 


martine : 66 000 fr. ; la « Revue. 


suisse» de Sainte-Beuve, trois vo- 
Tumes : 101 000 fr. ; un « Hiver 
au Midi de l’Europe», de George 
Sand, Bruxelles, 1841, édition 
originale : 98 000 francs ; « Mar- 
mion », de Walter Scott, reliure 
anglaise à tranches peintes : 
121 000 francs ; l’édition origi- 
nale de «Racine et Shakes- 
peare », de Stendhal: 76 000 fr., 
et celle des « Souvenirs d’égo- 
tisme » : 100 000 francs ; enfin, 
« Le More de Venise », de Vigny, 
édition originale : 72 000 francs. 

Le 16 décembre, Me Rheims, 
assisté de Mme Vidal-Mégret, 
dispersait un très bel ensemble 
de précieux livres, manuscrits 
et autographes. 


n 


Cette grenade d'honneur, remise 
par Bonaparte au maréchal des 
logis Mornet, qui s'était distin- 
gué à la bataille de Castel- 
franco, a été payée 400 000 francs 
le 23 décembre à l'Hôtel Drouot. 
| * 


Une correspondance de Vic- 
tor Hugo, adressée à Auguste 
Vacquerie, fut adjugée 306 000 
francs ; une lettre autographe 


de Louis XVI à Bailly, le 21 juin 
1789 — annonçant l’ouverture 
de la Séance royale — obtint 
670 000 francs ; la Bibliothè- 


que Historique de la Ville de: 


Paris se rendit acquéreur, pour 
17 000 franes, d’une lettre de 


Proust relative à son déména- 


 gement après la mort de sa 


mère; une lettre exception- 
nelle de Proust fit 165 000 fr. ; 
de nombreuses lettres du même 
figuraient au catalogue et firent 
des prix très divers ; les manus- 
crits autographes de deux nou- 
velles de Sartre, « Le Mur» et 
« Erostrate »: 4145 000 francs ; 
une lettre de Vauvenargues : 
72 000 francs ; la Bibliothèque 
Nationale fit valoir son droit de 
préemption sur un ensemble de 
lettres d'Alfred de Vigny adres- 


sées à Eugénie Casimir Le Bre- 


ton et à sa fille; l’ensemble 
avait atteint 370 000 francs. 
«La Cité de Dieu », de saint 
Augustin, précieux manuscrit 
français du X VE siècle sur vélin, 
exécuté pour un membre de la 


_ famille du Bellay, contenant 


une grande miniature et dix 
autres, encadrées d’arabesques 
florales, fut adjugé : 2 470 000 
francs ; les « Voyages du sieur 
Champlain xaintongeois. », Pa- 
ris, 1613, relié en vélin ivoire : 
700 000 francs; la première 
édition originale des «Fables» de 
La Fontaine, contenant les six 
premiers livres, avec les 1illus- 
trations de Chauveau : 100 000 
francs ; l'édition des fermiers 
généraux des «Contes et Nou- 
velles » de La Fontaine, conte- 
nant de rares états des gravures 
d’Eisen : 218 000 francs, et un 
autre exemplaire du même ou- 
vrage : 261 000 francs. 

G. de Lastic Saint-Jal. 


Il! LES VENTES A LONDRES 


Décembre à Londres s’est 
révélé plutôt calme. D’une part 
la tendance a été de fermer 
boutique vers le 20, ce qui n’a 
laissé que la moitié d’un mois 
normal. D’autre part, les salles 
de vente n’ont pas tenté de 
rivaliser avec les (grands maga- 
sins » auxquels elles ont aban- 
donné le public des étrennes. 
Ceci étant, quelques ventes in- 
téressantes ont eu lieu avant 
les fêtes. 

Côté tableaux, 1l n’y a pas eu 
de quoi exciter vraiment les 
convoitises. Néanmoins, le 4 et 
à nouveau le 11, on a vu de 
bonnes choses chez Sotheby. 
Le 4, on vendait notamment 
une belle série de 41 aquarelles 
de Thomas Rowlandson, qu’a- 


. vait envoyées M. Bernard Lan- 


dau de New York. Reporter 
de talent, Rowlandson a con- 
. quis ces trente dernières années 
une énorme popularité en An- 


gleterre où on apprécie son 
comique inépuisable, la délica- 
tesse de ses traits et les aperçus 
qu'il offre sur l'Angleterre des 


années 4800, où il n’y avait ni 


un bâtiment laid, mi, dit-on, un 
personnage qui n’invitait à rire. 
Les prix de Rowlandson sont 
montés selon une progression 
accélérée ; les dessins pourtant 


( 


petits de M. Landau ont été 


payés jusqu'à £ 620 ou £ 660 
contre une livre ou deux il 
ÿ a cinquante ans. 

L'école préraphaélite anglaise 
menace toujours de redevenir 
à la mode ; le 4 décembre chez 
Sotheby, on a donné £ 3400 
pour le ZLaus. Veneris d’Ed- 
ward Burne-Jones tandis qu’u- 
ne version réduite du célèbre 
Hireling Shepherd de Holman 
Hunt a été payée £ 2200 — 
sommes assez importantes, mê- 
me de nos Jours. L'école fran- 
çaise a fait presque totalement 
défaut ces temps derniers ; pour- 
tant le 11, chez Sotheby, trois 
tableaux de fleurs de Fantin- 
Latour, datés respectivement 
1876, 1880 et 1879, ont été 
adjugés £ 3500, £ 3500 et £ 5800 
et, chose peut-être plus remar- 
quable, on donna £ 2800 pour 
une gouache d’Odilon Redon, 
La Sainte Fanulle pendant la 
Fuite en Egypte. 

L'art français a été de nou- 
veau à l’honneur chez Sotheby 
le 13. Deux tapisseries de Beau- 
vais, sur des thèmes des Méta- 
morphoses d’Ovide, ayant fait 
partie du mobilier du château 
de Versainville en Normandie, 
ont été payés £ 3200 et £ 3500 ; 
l’une d’elles doit être accrochée 
à l'Ambassade de France à Lon- 
dres. Le 16, chez Christie, on 
s’est vivement disputé une pe- 
tte écuelle de Sèvres rose 
pompadour qui fut enlevée pour 
£ 1260. Pour en terminer avec 
les œuvres françaises, notons 
la vente du 11 chez Christie où 
les tabatières françaises ont 
particulièrement retenu l’atten- 
tion. Des boîtes Louis XV et 
Louis XVI, avec poinçon de 
Berthe, Clavel et Brichard, fu- 
rent payées jusqu’à £ 900. 

Côté. meubles, on a apprécié 
surtout un superbe ensemble 
de fauteuils anglais fabriqués 
d’après les dessins des frères 
Adam pour Nettlecombe Court 
aux alentours de 1760. Ces 
quatorze fauteuils que com- 
plétaient deux banquettes et 
deux sièges d’embrasure furent 


adjugés £7560 le 12 chez 


Christie. C’étaient vraiment des 
splendeurs. Les Anglais raffo- 
lent toujours de l’art chinois 
et les fidèles sont allés nom- 


Soupière en porcelaine de Meis- 
sen peinte par Adam Friedrich 
von Lüwenfinck payés £ 2500 
chez Sotheby, le 3 décembre. 


breux chez Sotheby le 16 pour 
se disputer plusieurs objets 
orientaux. C’est un marchand 
italien qui paya £ 800 quatre 
musiciens assis, de l’époque 
T’ang. Deux grues en cloisonné 
de l’époque Ch’ien Lung furent 
adjugées £ 600. 

Le 11 décembre, chez Sothe- 
by, on paya £230 une lettre 
de Georges Bizet ; le composi- 
teur de Carmen s’y entretenait 
avec Gounod au sujét de Roméo 
et Juliette, et 1 y en avait 
neuf bonnes pages ; le prix fait 
par cette pièce paraît ‘néan- 


Cette assiette en Marseille de la 
fabrique de Robert, à décor poly- 
chrome, époque XVIIIe, a été 
vendue 210 000 francs, le 11 dé- 


cembre à l’ Hôtel Drouot, à Paris. 


moins exagéré. On ne donna 
par contre que £65 pour une 
belle série de six lettres de 
Victor Hugo à Jules Janin et 
£ 105 pour une très belle lettre 
écrite par Talleyrand à Lord 
Ashburton, à la fin de sa vie. 

Roderick Hudson. 


Les prix indiqués s'entendent 
sans les frais pour les ventes à 
Paris, frais compris pour les 
ventes à Londres. 


À gauche: tabatière Louis XV en 
or portant le pounçon de J. Berthe: 
1754, payée £ 388.10.0. À droite, 
tabatière ovale en or, époque 
Louis XV, poinçon d’'Eloy Bor- 
chane, 1761. La pièce fit £ 462 
le 11 décembre chez Christie. 
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Cp 22 


Ceite écritoire d’écaille incrustée d’or et de 
nacre, remarquable tant par la finesse de l’exé- 
cution que par le précieux de la matière, a été 
exécutée dans un atelier napolitain au début du 
XVIIIe siècle. Dans cette série extrêmement 
rare, on trouve aussi des flambeaux et des 
boîtes de même travail. Un exemplaire, tout 
à fait semblable à l'écritoire reproduite ici, 
est conservé à la Wallace Collection; il porte 
l'inscription : SARAO FECIT NEAPOLI. 


Nicolas Landau, 8, rue de Duras, Paris. 


68 


7 EC 
O7? UE, A Ds At 


J. J. Kaendler, l'auteur de ce groupe en 
porcelaine de Saxe polychrome, exécuté vers 
1740, fut attaché à la manufacture de Meis- 
sen, de 1733 à 1763. C’est lui qui introduisit 
les personnages de la Comédie Italienne dans 
le répertoire des modèles utilisés à Meissen. 
Le thème, sur lequel il imagina d’innombra- 
bles compositions, connut le plus grand suc- 
cès. Îl existe plusieurs variantes sur le sujet 
d’Arlequin raillant un vieillard, qui fut mé- 
me imité par les manufactures de Vienne et 


de Derby. Antique Porcelain & Co, Londres. 


Ce buste-reliquaire, de travail hispano- 
flamand, a été exécuté à Saragosse vers la 
fin du XVe siècle. Le saint est vêtu d'une 
tunique et d’une sorte de chape à grands 
ramages, bordée d’un orfroi sur lequel alter- 
nent cabochons et feuillages. Le front est 
ceint d’une couronne à huits fleurons en 
forme de feuilles très découpées, qui dissimule 
la calotte hémisphérique fermant le reliquaire. 
Le buste repose sur une base à huit pans 
découpés de motifs en quatre-feuilles. Toute 
la pièce est exécutée au repoussé, elle est com- 
plètement dorée, sauf le visage et quelques 
ornements du costume. (H. 46 cm. L. 41 cm.) 
Sur le poinçon rectangulaire visible à la base 
du cou, on lit : « Caesaraugusta, Saragosse ». 
Les traits du visage rappellent certains por- 
traits du roi d'Espagne, Ferdinand le Catho- 
lique (mort en 1516). Frank Partridge $ 
Sons Ltd, 144-145, New Bond Street, Londres. 


Remarquable par la finesse de sa ciselure 
et la qualité de sa dorure, cette pendule 
à l'éléphant, en bronze, l’est aussi par sa 
date : 1770. Il est en effet très rare de voir 
des pendules de ce genre après le règne 
de Louis XV. Le cadran et le mouvement 
de celle-ci sont signés de Henri Voisin 
qui tenait atelier à Paris et auquel on 
doit des cartels d’applique et des pendules 
d’un travail remarquable. Etienne Lévy, 


178, faubourg Saint-Honoré, Paris (6e). 


Belle commode en laque, d'époque Louis XV, de forme légèrement galbée, garnie d’un marbre 
de Brescia. L’or et le vernullon du décor à motifs japonais — fleurs et feuillages, oiseaux 
et papillons — se détachent sur le fond noir. De très beaux bronzes ciselés et dorés, de 
type rocaille, encadrent les panneaux et ornent les angles. La signature de J. Tuart apparaît 
en plusieurs endroits. Cet ébéniste, spécialiste des meubles de laque et de marqueterie, accéda 
à la maîtrise en 1741. Il fut l’un des fournisseurs de la cour et exécuta notamment plusieurs 
tables en bois dés îles pour le service du dauphin. Son fils, J.-B. Tuard II, fut, lui aussi, 
un ébéniste de talent. Frank Partridge & Sons Ltd, 144-145, New Bond Street, Londres. 


Cette table à écrire de Sheraton, en acajou, 
est d'un type assez rare, par sa forme semi- 
ovale, et par la présence de faux tiroirs à 
l'arrière du meuble, qui était sans doute des- 
tiné à être placé dans l’embrasure d’une 
fenêtre. Il a conservé ses poignées d’origine. 
La partie supérieure est recouverte de cuir. 


Mallett $ Son, 40, New Bond Street, Londres. 
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aux aguels 


: 


Détail d’une feuille de plastique « Pan- 
lame » décorée par Janine Janet en uti- 
lisant de petits éléments naturels séchés 


tels que jonc, lunaire ou folle avoine. Ets. 


Fibre et Mica, 37, rue du Rocher, Paris. 


« Plateaux taillés dans des souches de bois 


d'olivier par Pierre Herry. Les formes 
respectent celles de la pièce de bois dont 
on s’est appliqué à mettre en valeur les 
veines et les nœuds. De 3000 à 12 000 ÿr. 
Steph Simon, 145, bd St Germain, Paris. 


En bas à gauche, fougères, brins d’her- 
bes, pétales de pâquerettes séchées et 
englobées dans une matière plastique 
spéciale composent un set de table pour la 
campagne. Bloomingdales, New York. 


Bougie en forme de bambou, notre, verte 
ou rouge. 390 francs. Boutique Christian 
Dior, 30, avenue Montaigne, Paris. 


ER RS 


D nlirement dénreut. 30 000 nc. 
Boubée, 3, place St-André-des-Arts, Paris. 


En haut à droite, ce dont le dos- 
sier est composé de cornes de buffles 
entrelacées a été fabriqué dans les Carpa- 
tes au début du XIXE siècle. Madeleine 
Castaing, 21, rue Bonaparte, Paris. 


n choix d ) aux formes les 
plus variées : bénitiers, troques, porcelai- 
nes, neurex. De 130 à 850 francs et au- 
dessus. Primavera. Au Printemps, Paris. 


ristal de rc taillé en forme de 
pyramide. L'effet givré, qui rend plus 
précieux encore ce bloc de quartz, est dû 
à des oxydations métalliques. Bonzano, 
205 faubourg Saint Honoré, Paris. 


« Grand coupe-cigares en ivoire : 86 000 fr. ; 
coupe-cigares en bois de cerf : 3500 fr. 
Hermès, 24 fbrg Saint Honoré, Paris. 


Service à manche de bambou. Les couverts 
de table : 23 470 fr. la douzaine; cou- 
teaux : 8260 fr. la douzaine; service 
à hors-d'œuvre (4 pièces) : 3760 fr.; 
pelle à gâteaux : 1620 fr.; service à dé- 
couper (2 pièces) : 3310 fr. ; couteau à 
pain : 1430 fr. ; service à salade : 3650 fr., 
etc. Christofle, 8, rue Royale, Paris. 


« Couverts à manches en bois de cerf. La 
conformation originale de « l’andouiller » 
ou de la (meule » a été respectée et a même 
inspiré la fonction de l’objet. Fourchette 
à découper : 2000 fr.; couteau à pain : 
1670 fr.; couteau à découper : 2000 fr. ; 
pelle à gâteaux : 1700 fr. ; tire-bouchon : 
700 fr. ; casse noix : 1760 fr. Le Couteau 
de Thiers, 66, rue de l’ Arcade, Paris. 


Service à découper à manches en pieds de 
biche. 15 000 francs les deux pièces. 
Hermès, 24, fbrg Saint-Honoré, Paris. 


« Services à manches en bois de cerf massif: 
Couteaux : 11 000 fr. la douzaine environ ; 
fourchettes : 13 750 fr. la douzaine envi- 
ron; service à découper et à salade : 
4600 fr. chaque ; pince à sucre : 1650 fr. ; 
pelle à tarte : 1525 fr. ; cendrier : 1050 fr., 
etc. Régate, 103, rue de la Pompe, Paris. 


Cuillers à salade en bois dues au dessi- 


nateur finlandais Tapio Wirkkala. Le 
tracé naturel des veines du bois fournit 
les lignes de force de l’objet, désignant 
ainsi sa forme et sa fonction. Quelles que 
soient leur position sur une assiette ou un 
saladier, ces cuillers ne peuvent pas tomber. 


Gobelets à whisky en corne ; calices en noix 
de coco sculptée ; cornes de buffle montées 
en vases ; cornes de mouflons équipées en 
briquet ou en boîtes à tabac ; louche en 
noix de coco. De 6000 à 30 000 francs. 
Deniau, 34, rue Boissy d’Anglas, Paris. 

Y 


Coupe-cigares en ivotre : 30 000 francs ; 
cendrier fait dans un sabot de cheval : 


30 000 fr. Hermès, 24, fg St Honoré, Paris. 
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Suite de la page 36 


Le troisième dessin (voir page 34), qui fut 
d’abord attribué à Primatice, l’est mainte- 
nant à Caron (comme le proposait aussi 
Bengt Dahlbäck). Or, nous l'avons vu, 
c’est le projet du recueil Houel, attribué 
à Caron, le plus médiocre des trois qui fut 
tissé. 

L'invention, la grâce et la qualité du 
dessin de Turin sont bien supérieures au 
dessin de Houel : il semble difficile d'y voir 
la même main. C’est une autre sensibilité, 
un style plus fluide, des effets tout proches 
de Niccolùd, comme le montrent ses rapports 
avec « La Fuite en Egypte » (Vienne) (voir 
page 34). Quel fut cet artiste si proche de 
Niccold qui a tant appris aussi de Prima- 
tice, dont les motifs décoratifs s’inspirent 
des motifs chers à l’école de Fontaine- 
bleau : ares de triomphe, caryatides fleu- 
ries, balustrades découpées qui rappellent 
Philibert Delorme et Jean Goujon ? Sa 
composition bourrée de figures ne présente 
pas ces alternances rythmiques de vides et 
de pleins, habituelles à Caron. Quelques 
caractères de ce dessin, une certaine maniè- 
re de filer le trait, d’allonger la forme, me 
paraissent tout proches du projet identifié 
par Adhémar pour l’arc aux peintres de 
l'entrée de Charles IX (Coll. Cronstedt, 
Stockholm) (voir page 34). On sait par les 
documents que Giulio Camillo dell Abbate 
travailla avec son père aux décorations de 
l’entrée ; il ne paraît pas impossible qu’il 
soit l’auteur de ce projet d’arc triomphal. 

Si Niccold a collaboré à la série d’Arthé- 
mise, comme il le semble bien, il a pu 
intéresser son fils à ce travail. Giuho 
Camillo fut son principal collaborateur ; 
il était peintre de talent, puisqu’à la mort 
de Niccold, en 1551, la charge de premier 
peintre lui est confiée. Venu jeune à Fon- 
tainebleau en 1522, il s’est imprégné de la 
culture française. Dans la série d’Arthémise, 
il pourrait être l’auteur de ces dessins 
d’un style plus italien, plus souple et plus 


gracieux comme: «La chaise d’or», «les 
requêtes du Peuple», « Les jeux funèbres 
autour de la pyramide », « L’incinération », 
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«Les chasses» et même la «Dédicace » 
dont le style et la technique semblent bien 
différents de Caron. Ce ne sont là, dans 
l’état actuel de nos connaissances, que des 
hypothèses, mais elles invitent à explorer 
la complexité d’un milieu où les analogies 
de compositions ne doivent pas faire 
confondre les artistes. 

Dans l’épître préliminaire, Houel précise 
bien son désir de «dresser un dessein de 
peinture qui se monstrast brave en tapis- 
serie et qui put servir de patron à beaucoup 
d'ouvriers». Ces dessins furent-ils tissés 
au XVI® siècle ? C’est probable mais toutes 
les tapisseries que nous connaissons datent 
du XVII siècle. Fenaille pense que la 
Tenture d’Arthémise fut certainement la 
première exécutée par les Flamands qu’Hen- 
ri IV avait appelés à Paris et qu’à cette 
date Lerambert exécuta les cartons d’après 
les dessins du recueil Houel. François de La 
Planche, en 1627, cite 78 pièces en magasin 
ou sur métier de l'Histoire d’Arthémise ; 
l'inventaire général du mobilier de la 
Couronne sous Louis XIV, en 1663, en 
cite 79, d’or, et de laine et de soie. En 1757, 
«pour en tirer la valeur métallique qu’elles 
contiennent. pour l'intérêt national», on 
brûla les tapisseries d’or, anéantissant 
ainsi, pour un profit médiocre, une des 
plus "belles œuvres du XVII siècle. Fou- 
quet, Henriette d'Angleterre en possédè- 
rent des exemplaires. Parmi les séries 
célèbres de «la Reine Arthémise», celle 
qu'offrit Louis XIII à François Barberini 
est maintenant à l’Art Institute de Min- 
neapolis. Munich, Hildesheim, Turin, Milan 
et le Vatican en possèdent également. 
A Paris, le garde-meuble n’en conserve 
plus que 28 pièces. 

En examinant les inventaires anciens, 
nous voyons que tous lés sujets des «car- 
tons » ne furent pas traduits en tapisserie. 
Le format fut souvent modifié et présente 
parfois de notables variantes par rapport 
aux tapisseries, ainsi le dessin des « Sacri- 
fices funèbres» et la tapisserie de même 
sujet (Minneapolis) (voir pp. 32 et 33). On 
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est en droit de supposer Pitens d U 
carton intermédiaire, maintenant perdu. 
On ne peut donc remonter à coup sûr de 
tapisseries aux cartons: Fenaille inférai 
des costumes polonais des « Hérauts à che- 
val» (voir page 37) et de l« Instruction 
du jeune roi» que la série d’Arthémise 
n’était pas encore terminée en 1573; en 


réalité, comme nous ne connaissons ces 


deux sujets que par la tapisserie, nous ne 
pouvons rien en déduire sur la date du car- 


ton original, qui a pu être modifié après 


coup. 

Le thème d’Arthémise devint vite célèbre 
en France: un tableau attribué à Jean 
Cousin nous montre la reine tenant à la 
main, dans une coupe, les cendres de son 
mari. Le thème fut utilisé pour les fêtes, 
en l'honneur de la reine: c’est peut-être 
Arthémise qui apparaît dans le groupe de 
« Mercure et la Veuve» de la mascarade 
de Stockholm. A l'entrée de Charles IX, 
en 1571, elle décore avec d’autres femmes 
vertueuses, Lucrèce, Camille, Clélie, la fon- 
taine du Ponceau. Son effigie est accompa- 
gnée de vers latins et d’un sonnet de Du 
Faur, Seigneur de Pibrac qui lui associe 
ouvertement Catherine : 


Autant que mon Mausol en roialle bonté 
fut vaincu d' Henry d’aultant est surmonté 
son tombeau par celluy que la chaste Cybelle 


pour deffier l’oubly des siècles advenir 
dévote a consacré au triste souvenir 
de Henry son espoux, qui vit toujours en elle. 


Les événements contribuèrent au succès 
de cette iconographie ; pendant la minorité 
de Louis XIII, le thème put s'appliquer 
à Marie de Médicis ; ; quelques années plus 
tard, il convint à Ânne d'Autriche : ainsi 
s'explique que la tenture d’Arthémise ait 


été si souvent retissée au XVIIS siècle. 


Si vous voulez en savoir davantage . 


Consulter J. Guiffrey: Nicolas Houel, 
apothicaire parisien, fondateur de la maison 
de la Charité Chrétienne (Mémoires de la 
Société de l’Histoire de Paris et de l’Ile-de- 


France, XXV, 1898, p. 185). M. Fenaille : 


Etat Général de la manufacture des Gobelins 
depuis son origine jusqu'à nos jours, Paris, 
‘1903-1923, I, pp. 11-212. J. Adhémar: 
Antoine Caron et son influence (Médecine de 
France, 1951, n° 20, pp. 17-28). J. Erh- 
mann : A. Caron, peintre à la Cour des 


Valois ( Genève, 1955). 
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Nous avons fait relier les douze numéros de 
l'Œil 1957 dont la collection, comme celles des 
deux premières années, deviendra rare. 


Un volume sous superbe reliure pleine toile 
de luxe. 


654 pages dont 100 pleines pages en couleurs. 
4500 francs. 


En vente chez tous les bons libraires. 


Adressez vos commandes à nos bureaux, 
40, rue des Saints-Pères, Paris 7°. 
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HOSIASSON 
Camille Claus SERPAN 


La peinture anecdotique littéraire et sentimentale TA PIE S 


du 14 au 28 février Février 1958 
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LA BOUTIQUE D'ART 


1, rue de Rivoli - NICE - Immeuble Negresco 


Anna-G. Thorwest 


SCGULPEURES 
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Galerie 93 93, fbg Saint- Honoré 


Paris 8° 
Tableaux modernes 


EN PERMANENCE : 


Jof Banc Mantra 
Blény 


EXPOSITION du 22 février au 11 mars 
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GALERIE BERRI-LARDY Galerie Ariel 


1, AVENUE DE MESSINE - PARIS 8° - CAR. 13-09 
4, rue des Beaux-Arts Paris6* Tél. Odé 52-19 


SITUATION ||! 


de la peinture d'aujourd'hui 


MOULY HILAIRE 


ATLAN - BISSIÈRE - BITRAN - COMPARD - DEYROLLE 
DOUCET - GILLET - GOETZ - HARTUNG - MANESSIER 
L A L O Ë B U R ‘E il N MARYAN - PICHETTE - PIGNON - POLIAKOFF - SCHNEIDER 
SINGIER - SOULAGES - TAL COAT - VIEIRA DA SILVA 
ZAO-WOU-KI 


GALERIE DE L'INSTITUT RIVE GAUCHE 


Galerie R. A. Augustinci 
6, rue de Seine - PARIS 6° - ODE 32-90 44, rue de Fleurus, Paris 6° 


Littré 04-91 
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M A L Ë BRAUNER, CAPOGROSSI, COUTAUD, DOMINGUEZ 


DUNCAN, GENTILINI, JORN, LABISSE, LATAPIE 
Sculptures LURÇAT, MARIE-LAURE, MATTA, MIHAÏLOVITCH 


Jusqu'au 15 février: Sculptures de NEGRISIN 
Du 31 janvier au 13 février 1958 " 
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MERCIER FRÈRES 


MAISON FONDÉE EN 1828 


AMEUBLEMENT - DÉCORATION - ANTIQUITÉS 


100, FAUBOURG SAINT-ANTOINE — PARIS XIIe 
DID. 89.20-21-22 


Pub. A. Préaux 


